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“Las corrientes de los rios sagrados remontan a sus fuentes y la justicia y todo 

está alterado. Entre los hombres imperan las decisiones engañosas y la fe en 

los dioses ya no es firme. Pero lo que se dice sobre la condición de la nujer 

cambiará hasta conseguir buena fama, y el prestigio está a punto de alcanzar 
al linaje feminino; una fama injuriosa no pesará ya sobre las mujeres 


Eurípides. 
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CAPfTULO 1 
INTRODUCCIÓN 


ENTRE LA TRADICIÓN Y La MODERNIDAD: 
La MEDEA DE EURÍPIDES COMO SUJETO FEMENINO TRÁGICO! 


El retorno a los orígenes míticos, a las oscuras pero a la vez 
iluminadoras imágenes míticas, representa una vía de acceso fun- 
damental al juego de intercambio mediante el cual se entrelazan 
las experiencias subjetivas individuales y las imágenes de mundo 
colectivas. En este sentido, la interpretación artística de los mitos 
griegos cultivada hace más de 2000 años por los antiguos poetas 
trágicos sigue ofreciendo, aún hoy, formas cautivadoras para la 
comprensión de los lazos que unen los mundos de la vida subje- 
tivos con el contexto cultural predominante en una impactante 
época de transición histórica. El desarrollo de la tragedia como 
un nuevo género literario significa para la cultura griega un hito 
histórico en una época en que la creación cultural experimentó 
un avance que difícilmente se podría repetir. 

La Atenas clásica remite a una época de transición, en la cual 
los poderes divinos del origen, representados en las antiguas imá- 
genes míticas y las prácticas religiosas, se enfrentaron con los 


1 La tragedia de Eurípides fue escrita en el año 431 a. C, El drama se basa en 
un mito griego según el cual la hija del rey ayuda a un extranjero, jefe de los 
legendarios argonautas, a superar aventuras y peligros, luego huye con este, 
posteriormente es repudiada y abandonada, para finalmente vengarse de él. El 
prólogo comienza con una conversación entre la nodriza y el pedagogo, en la 
cual se exponen los antedecentes de la historia (el viaje de los argonautas, la 
lucha de Jasón por el Vellosino de Oro, la ayuda de Medea, el amor, el matri- 
monio y la desavenencia entre Jasón y Medea) y la amenaza inminente (el rey 
Creonte desea expulsar a Medea de Corinto). La próxima entrada en escena de 


nuevos principios jurídicos, políticos y filosóficos que surgieron 
con el sistema democrático (véase Vernant, 1972). La inevita- 
ble discrepancia entre el mundo original de los mitos y la nueva 
estructura social de la democracia marcó para el ciudadano de 
Atenas un momento crucial definitivo. La capacidad individual 
para la acción y la toma de decisiones, obtenida por el nuevo 
ciudadano de la polís, se vio confrontada con la antigua sujeción 
a los poderes personificados en las tradiciones religiosas y en los 
antiguos dioses de la mitología. 

En la tragedia griega, por primera vez, se puso en escena una 
confrontación abierta, no solo en relación con las imágenes de 
mundo existentes en la mitología y los rituales religiosos, sino 
también en relación con la praxis social de la nueva democracia. 
De acuerdo con Egon (1998), el ciudadano burgués, como partí- 
cipe activo en las asambleas populares, los tribunales del pueblo 
y los festejos colectivos, debía enfrentarse con una nueva capaci- 
dad de juicio, que inevitablemente significaba una enorme dis- 
posición al riesgo. Se debe considerar, además, que las decisiones 
políticas en la polis estaban relacionadas, muy a menudo, con 
la disyuntiva entre la guerra o la paz, o en otras palabras, con el 
enfrentamiento ineludible entre la vida y la muerte. 

Las contradicciones y rupturas irreconciliables que impreg- 
naron el siglo V a. C. en Atenas posibilitaron, según Vernant 
(1972), el desarrollo de la creación literaria como ficción. Los 
textos trágicos ya no son solo descripciones o recreaciones de 
determinados sucesos históricos o narraciones míticas, sino que 


Creonte, en la que Medea logra que su expulsión se posponga de forma deci- 
siva por un día, nos brinda un juego atractivo en el que se pone en escena la 
superioridad de la astucia del que no tiene poder sobre la torpeza del poderoso. 
En la primera conversación entre Jasón y Medea se representa la escena típica 
del agón retórico: Jasón interpreta su infidelidad como un acto de protección 
y transforma la imprudencia de la indignada Medea en injusticia; por su parte, 
Medea desenmascara esta intención sofista con una interpretación del pasado 
vivido, en la que la argumentación de Jasón se descubre como manipulación, 
Posteriormente, en la escena que interviene Egeo, motivo literario del extran- 
jero que se entrelaza en la historia, el rey de Atenas le promete a Medea asilo. 
El conflicto entre razón y pasión marca el monólogo de Medea, en el que ella, 


representan las primeras interpretaciones literarias, en las cuales 
el autor se toma ta libertad de crear historias propias a partir de la 
realidad. Como expresión del apogeo cultural, que hace posible 
el origen de la ficción literaria en la Antigúedad, la tragedia grie- 
ga parece proporcionar imágenes paradigmáticas, que permiten 
acercarnos a una cantidad de situaciones vivenciales conflictivas 
que ocurrían en la intimidad de los vínculos familiares. 

En este contexto, el sujeto trágico pone en escena una perso- 
nificación provocadora del legendario héroe griego, en la cual lo 
enigmático del ser humano trasciende la representación homo- 
geneizante de los antiguos héroes y dioses de la mitología. Estos 
mundos de la vida subjetivos emergen de la relación entre la rea- 
lidad etnográfica, histórica y mítica de la Atenas clásica, por un 
lado, y de la capacidad de autorreflexión del autor de la tragedia, 
por otro. En las tragedias cobra vida de forma impresionante el 
entrelazamiento entre las fantasías inconscientes del autor y la 
etapa de transición histórica cuyas consecuencias trágicas para la 
cultura griega ya eran predecibles. 

De los tres trágicos, Eurípides es quien tomó distancia, con 
actitud crítica, no solo del mundo antiguo de la mitología grie- 
ga, sino también de los nuevos principios sociales, políticos y 
filosóficos que surgieron con la democracia ateniense. En rela- 
ción con la posición que separa la obra de Eurípides de la de su 
predecesor, Esquilo, opina Lesky (1984: 175): “Mientras que el 
destino humano para este (Esquilo) solo era el escenario para la 
confirmación paradigmática de un orden superior, en Eurípides 


convencida del logro seguro de su venganza sobre Creonte y su hija, se decide 
a matar a sus hijos: Medea maldice por un lado su acción como crimen, que le 
va a provocar a ella misma el mayor de los dolores; pero por otro lado, ve en 
el asesinato de sus hijos el único medio para destruir finalmente a Jasón. En 
la próxima escena, después de la horrorosa narración del mensajero, sobre la 
muerte de Creonte y su hija, Medea mata a sus hijos. Con el asesinato de sus 
hijos, Medea se convierte definitivamente para los otros en un monstruo que 
no se puede comparar más con lo humano; así aparece en la escena final con 
Jasón: ella triunfa sobre su adversario. quien no podrá impedir que la maga 
huya en el carro del Sol con sus hijos (Kindlers Neues Literaturlexikon, Tomo 
5, 324-325, 1988). 


este destino se origina, en dramas como Medea e Hipólito, del ser 
humano mismo, del poder de sus pasiones...”. Este criticismo 
en relación con las imágenes religiosas de la época provocó que, 
en la obra de Eurípides, los héroes legendarios y los poderosos 
dioses griegos aparecieran menos idealizados y heroicos que en 
los otros autores trágicos. 

El conflicto entre el mundo celestial de los dioses y el mun- 
do terrenal de los humanos se traslada hacia las contradicciones 
internas del sujeto trágico, situando a este último en el primer 
plano de la puesta en escena dramática. Asimismo, de forma ex- 
traordinaria, las relaciones entre los géneros y las imágenes de la 
feminidad adquieren en sus dramas un carácter de búsqueda de 
lo nuevo, radical para la época. Aunque, por lo general, en las 
tragedias las figuras femeninas toman la palabra de forma abierta, 
en la obra de Eurípides ellas se apropian activamente de las discu- 
siones políticas y sociales de su tiempo (véase Nancy, 1992). 

En este sentido, como sujeto femenino trágico, Medea es una 
figura paradigmática que se sitúa en un espacio intermedio entre 
el mundo de lo divino y lo terrenal. Por un lado está la mujer 
enamorada y madre de sus hijos, y por otro encontramos la mu- 
jer asesina e implacable con sus enemigos. De este lugar ambiguo 
en que se posiciona la Medea de Eurípides, surge un sujeto feme- 
nino que personifica a una mujer en lucha por la realización de 
un proyecto de vida propio, la cual rompe en este proceso con la 
posición cultural de la mujer como objeto de intercambio, asig- 
nada por las reglas del matrimonio. En Medea encontramos una 
figura femenina que se apropia de sus deseos sexuales y expresa 
activamente su agresividad y fuerza de voluntad. 

En una época en la cual la mujer ocupaba una posición social 
restringida dentro de la vida politica, ella personifica una figura 
femenina con capacidad de autodeterminación y autoafirma- 
ción. Sin embargo, en contraste con otras figuras trágicas que 
representan mujeres independientes, Medea no recibe castigo ni 
de los dioses ni de los seres humanos. La legitimación de estas ca- 
racterísticas en la Medea de Eurípides convierte la figura princi- 
pal en un sujeto femenino trágico que escenifica potencialmente 
capacidades utópicas para la mujer en esa época histórica. 


TRANSFORMACIÓN DE LAS RELACIONES DE PODER ENTRE 
LOS GÉNEROS A COMIENZOS DEL SIGLO XX1 


A partir de este escenario antiguo es importante acercarse 
a la controversial situación que caracteriza las relaciones entre 
los géneros y las imágenes sobre la feminidad en la realidad 
actual. El siglo XX marcó, en este sentido, un hito histórico, 
en el que la transformación de los roles de género se enfrentó 
con una realidad completamente nueva en la historia cultural 
de Occidente. 

Por primera vez, las mujeres ocupaban un lugar común con 
los hombres en el ejercicio de los derechos sociales, legales y 
políticos. Desde la igualdad de derechos en relación con el 
voto, la educación y las oportunidades laborales, hasta la des- 
aparición lenta pero gradual del legendario tabú de la mujer 
como objeto de intercambio, todas ellas constituían condicio- 
nes extraordinarias que hacía apenas un siglo eran inimagina- 
bles o simples fantasías utópicas de algunas disidentes. Para 
poder beneficiarse de las nuevas potencialidades de la Edad 
Moderna, que la Ilustración, la secularización y la individua- 
ción desencadenaron y que hicieron posible el surgimiento del 
sujeto burgués, las mujeres tuvieron que esperar el lento avance 
de la Historia. No obstante, estos profundos cambios que la 
igualdad de derechos provocó en el último siglo están lejos de 
consolidarse en la realidad psíquica y social de las relaciones 
entre los géneros. 

Estas nuevas potencialidades de la modernidad no han estado 
libres de contradicciones que hasta hoy siguen considerándose 
insuperables. En relación con el desencantamiento del mundo 
moderno, Bauman (1995: 9) afirma lo siguiente: 


Para la modernidad, la guerra contra la mística y la ma- 
gia se convirtió en una guerra de liberación que produjo 
una declaración de independencia de la razón. Esta fue 
una declaración de guerra, que hizo del mundo natural, 
no trabajado, un enemigo. Como en todos los genocidios, 
el mundo de la naturaleza (a diferencia de la casa de 


la cultura que la modernidad se dispuso a construir) tuvo 
que ser decapitado, para robarle la voluntad autónoma y la 
fuerza de resistencia? 


La racionalidad instrumental, que ha caracterizado este des- 
encantamiento del mundo, ha transformado la autorreflexión y 
la capacidad individual de decidir del sujeto moderno en una 
coraza inviolable, cuya función parece ser la de protegerlo contra 
su propia subjetividad. La incertidumbre, el desorden y la multi- 
plicidad que caracterizan la vida misma pasaron a convertirse en 
los monstruos de la modernidad. 

Esta guerra de liberación se manifiesta hoy —partiendo tanto 
de la lógica de las relaciones comerciales y la economía de mer- 
cado, como de la política internacional- mediante una polariza- 
ción, o si se quiere, un abismo entre tradición y modernidad. Por 
un lado, el control sin tregua de la naturaleza externa e interna 
aparece como fin último del progreso o, dicho en términos más 
actuales, de la tendencia globalizante de la cultura occidental. 
Por otro lado, se enfrentan entre sí los múltiples intereses de los 
diversos grupos o instituciones sociales, como movimientos cul- 
turales o socio-políticos, que se resisten a las tendencias homoge- 
neizantes de la modernidad. 

La capacidad de autorreflexión al igual que el proceso de 
individuación, de desarrollo de un sujeto autónomo, pueden 
considerarse posibles resultados de la modernidad así como for- 
mas de resistencia frente a esta. La vieja separación entre orden 
y caos, razón y naturaleza, o masculinidad y feminidad surge 
como consecuencia del conflicto entre la iluminación asociada al 
conocimiento científico-tecnológico y la oscuridad vinculada a 
la naturaleza o las tradiciones culturales, en otras palabras, entre 
el futuro prometedor de la modernidad y la razón instrumental 
y el pasado tenebroso de las pasiones del cuerpo o los deseos del 


2 Todos los textos en español que no aparecen en la bibliografía en este idioma 
son traducciones de la autora. 


inconsciente. De pronto, parece ser que el viejo enfrentamiento 
ente civilización y barbarie, o si se quiere, entre Ilustración y 
mitología, nos sigue acompañando. 

Sin embargo, como ya habían subrayado Adorno y Hor- 
kheimer en la Dialéctica de la Ilustración (1944: 56): “el mito 
es ya ilustración; la ilustración recae en mitología”. De acuer- 
do con esta comprensión, la polarización absoluta deja de 
existir. Esta desaparece para surgir como tensión dialéctica, 
como una relación indisoluble de polos encontrados e interde- 
pendientes. Esta posición se distancia de una concepción de 
mundo —caracterísrica de la cultura occidental- que se fun- 
damenta en una escisión en polaridades excluyentes entre sí 
y organizadas jerárquicamente. Sin embargo, la propuesta de 
estos dos autores, después de la Segunda Guerra Mundial, 
cuando el pasado y el futuro se presentaban como experien- 
cias tenebrosas, se halló ante un camino sin esperanza, en el 
que la identificación entre Ilustración y dominio permaneció 
incuestionable. Hoy, esta identificación no se tiene ya como 
obvia, sino como un tropiezo que lamentablemente muy a 
menudo en el mundo moderno ha llevado a experiencias de 
destrucción y exterminio masivos. 

Los viejos esquemas patriarcales que estructuraban las rela- 
ciones entre los géneros alcanzaron con la modernidad extremos 
difíciles de superar. La mujer se convirtió en la personificación 
ideal de las fuerzas impulsivas y caóticas de la naturaleza salvaje, 
encarnada además en aquellos otros grupos que provenían de las 
clases sociales sometidas, de países extranjeros y, sobre todo, de 
las culturas no europeas recién conquistadas. La feminidad que- 
dó asociada de forma aparentemente indisoluble a la oscuridad, 
el caos y la irracionalidad, que de forma extrema han caracteri- 
zado la otredad en la cultura occidental desde el surgimiento del 
mundo moderno. 

Las relaciones de poder estructurales, que han marcado la 
desigualdad social hasta el presente, siguen estando acompa- 
ñadas de una relación jerárquica entre los géneros, en la que 
los hombres gozan, frente a las mujeres, de una posición pre- 
ferencial tanto en el espacio público como privado. Respecto 


de esta desigualdad que sigue siendo difícil de superar, a pesar 
de las trasformaciones en las relaciones entre los géneros antes 
apuntadas, Musfeld (1997: 13) afirma lo siguiente: 


Esta jerarquía selló la valoración de los géneros en todos los 
campos de la vida social y cultural: comenzando con la re- 
muneración inferior, la exclusión de las mujeres de las fun- 
ciones directivas y del acceso a las posiciones de poder, hasta 
la representación carencial de los intereses femeninos en el 
lenguaje, la culsura y los medios de comunicación, así como 
en los comportamientos discriminatorios contra la mujer en 
todos los niveles de comunicación tanto verbales como no 
verbales, Esta dominación encuentra su manifestación más 
dramática en la violencia contra las mujeres. 


No solo en los vínculos reales entre los hombres y las mujeres, 
sino también en las representaciones simbólicas de la cultura con- 
tinuamos encontrando una dominación de lo masculino sobre lo 
femenino, que es atravesada por fantasías y mitos inconscientes 
de carácter patriarcal. Como propone Rohde-Dachser (1991: 
96), no solo en la literatura, el arte y la mitología, sino también 
en la teoría psicoanalítica existe una tendencia a la creación de 
fantasías masculinas, que están al servicio de la producción social 
de lo inconsciente: 


Imágenes sobre lo femenino en la literatura y el arte y 
aquellas semejantes en la teoría psicoanalítica provienen 
del mismo inconsciente colectivo y se puede, por lo tanto, 
bajo ciertos límites recurrir a ellas para una interpretación 
recíproca, no para ser mutuamente legitimadas, sino para 
de esta'forma ser esclarecidas. 


Del mismo modo que en los sueños, encontramos en el 
arte, la mitología y el ritual espacios simbólicos, que no solo 
están al servicio de la producción de mundos de la vida social- 
mente tabuizados, sino también de la satisfacción de deseos 
inconscientes colectivos. En otras palabras, estas manifestaciones 
simbólicas culturales responden a un doble movimiento. Por un 


lado, tienen una función de resimbolización en relación con la 
representación de mundos de la vida que subvierten las normas, 
prohibiciones y tabúes de una época histórica determinada. Por 
otro lado, tienden a la desimbolización de proyectos de vida con- 
flictivos para el consenso social, que ponen en peligro el orden 
establecido por un sistema de valores compartido socialmente 
(véase Lorenzer, 1986). 

Hoy, después del trastrocamiento en la relación entre los 
géneros, que se ha producido de forma vertiginosa en las últi- 
mas décadas, parece de nuevo importante volver la mirada hacia 
aquel legendario enfrentamiento entre mitología e Ilustración. 
Se propone como urgente la búsqueda de una tercera opción, 
de un camino más allá de la separación dicotómica del mundo y 
más allá de la identidad individual escindida que desemboca en 
una negación de la diferencia entre los géneros. 

Aparece la posibilidad de que la lucha entre la vida y la muer- 
te, entre los dioses del Olimpo y las fuerzas crónicas expulsadas al 
Hades, o entre la dureza masculina de las leyes culturales y la Qui- 
dez femenina de las pasiones corporales, no implique el necesario 
dominio de uno sobre el otro. Lo posible aparece como un tras- 
trocar los viejos lugares de la devaluación o exclusión del otro, de 
aquello vivido como extranjero para el sí mismo o experimentado 
como no idéntico. Las fronteras aparentemente indisolubles que 
han remarcado la diferencia entre los géneros desde hace siglos 
se han resquebrajado en tal grado como hasta hace poco hubie- 
ra sido inimaginable. Han quedado espacios libres, sin barreras 
sólidas, en los que los hombres y las mujeres disuelven mutua- 
mente las imágenes estereotipadas preestablecidas en los roles de 
género. Los viejos roles, gestos y máscaras dejan de funcionar 
como absolutos, en su separación irreconciliable. 

Lo novedoso de las experiencias de vida y la incertidumbre 
en las relaciones entre los géneros producen espacios potenciales 
nuevos, en los que tanto la angustia, la desconfianza y la de- 
cepción frente a lo desconocido, como el reconocimiento de la 
diferencia entre los géneros y la ambivalencia frente a los roles 
tradicionales abren la posibilidad de un nuevo encuentro entre 
hombres y mujeres. Son estos espacios los que nos hacen volver 
la mirada a las raíces míticas, a los fundamentos simbólicos de la 


cultura occidental, a partir de los cuales tanto la polarización en- 
tre los géneros como su trascendencia —que hasta hoy no dejan de 
impregnar la relación entre hombres y mujeres—, se han desarro- 
llado. En esta búsqueda de espacios potenciales me encontré con 
la Medea de Eurípides. Para poder acercarme mejor al significado 
que la figura de Medea tiene como sujeto femenino trágico para 
la comprensión de la ferninidad en la realidad actual, me parece 
necesario ocuparme de las contradicciones en las imágenes sobre 
lo femenino presentes dentro de la teoría psicoanalítica. 


La COMPRENSIÓN DE LA SUBJETIVIDAD FEMENINA EN LA TEORÍA 
PSICOANALÍTICA DESDE UNA PERSPECTIVA FEMINISTA 


La comprensión del desarrollo psicosexual y la formación de 
la identidad en la mujer dentro del psicoanálisis ha estado teñi- 
da, desde Freud, por la imagen enigmática de oscuridad e inac- 
cesibilidad que ya históricamente pertenecía a lo femenino desde 
los griegos. Los aportes críticos de Freud sobre la sexualidad hu- 
mana —ranto la sexualidad adulta e infantil como las perversio- 
nes— contradicen su concepto limitado y mistificado del desarro- 
llo sexual femenino (al respecto, véase Freud, 1905a, 1925, 1931 
y 1933). Esta discrepancia ha sido intensamente discutida desde 
la década de los setenta, por autoras y autores dentro de la teo- 
ría psicoanalítica, que bajo la influencia del nuevo movimiento 
feminista, comenzaron a reflexionar sobre la feminidad y sobre 
aquellos temas socialmente tabuizados alrededor de la sexualidad 
y la identidad de la mujer. 

Se podría decir, siguiendo a Hagemann-White (1978), que con 
la segunda fase del movimiento feminista y el debate respectivo 
sobre la feminidad en el psicoanálisis, luego de una interrupción de 
treinta años debida a las experiencias traumatizantes causadas por 
la Segunda Guerra Mundial, se inició una intensa discusión, en la 
cual la diferencia entre los géneros ha ocupado el lugar central?. 


3 Siguiendo a la autora la primera fase de la discusión sobre la feminidad forma 
parte de una etapa tardía de desarrollo del psicoanálisis en los años veinte y 
treinta del siglo XX. 


El desarrollo del conflicto de Edipo en las ninas, junto con las 
características asociadas con el temor a la castración y la envidia 
del pene, que hasta ahora habían sido conceptualizadas a partir de 
la teoría del monismo fálico, fueron cuestionadas por primera vez, 
tanto como consecuencia de los profundos cambios sociales en 
los roles sexuales dentro del proceso de modernización, como a 
raíz de los nuevos descubrimientos en el campo de la sexualidad 
humana (véase, entre otros, Masters y Johnson, 1966; Stoller, 
1968 y 1975). 

La relación pre-edípica madre-hija y el papel del padre en el 
proceso de separación e individuación, la controversia en torno 
a la excirabilidad vaginal temprana de la niña y el desarrollo 
particular del complejo de Edipo en la mujer, influenciado por 
su posición social dentro de la sociedad, se van convirtiendo en 
temas controversiales dentro de la teoría psicoanalítica y más 
allá de esta. Igualmente, los conflictos particulares de la mujer 
con respecto al manejo activo de la sexualidad y la agresividad, 
asociados con la supuesta tendencia dominante de esta hacia 
el masoquismo, la depresión y la culpa, así como sus dificul- 
tades en relación con el proceso de separación-individuación 
y el desarrollo de una identidad femenina autónoma, han lle- 
gado a ser los ejes de la discusión crítica sobre la diferencia 
entre los géneros. 

Los tabúes en torno al placer y erotismo femeninos como un 
lugar vacío frente a una sexualidad masculina organizada alrede- 
dor del pene y la erección como características fálicas y, finalmen- 
te, la reducción de la diferencia sexual al conflicto entre posesión 
o carencia, constituyen, dentro de la teoría psicoanalítica, las 
condiciones básicas para la ubicación de la sexualidad femenina 
en el lugar de lo extranjero. La sexualidad femenina queda de esta 
forma asociada a un continente oscuro, que amenaza con desbor- 
darse si no se rodea de los diques culturales adecuados. Al mismo 
tiempo, la agresividad femenina aparece extraña dentro del rol 
social tradicional de la mujer, vinculado con la maternidad y la 
capacidad de cuidado y protección de los otros. La feminidad 
queda asociada a la pasividad, una deficiente autonomía en la 
toma de decisiones y escasa capacidad de autodeterminación o, 
por el contrario, queda reducida al lugar de la furia destructiva 


sin límites. Hasta hoy no son frecuentes, dentro de la teoría psi- 
coanalítica, ni tampoco fuera de sus fronteras, imágenes de la 
feminidad que se encuentran más allá de esta polarización. 

En este sentido, los trabajos de Cixous (1975, 2001), Clément 
(1975), Irigaray (1977, 1997) y Kristeva (1974, 1980) sobre la 
feminidad están impregnados de fantasías e imágenes utópicas 
que abren nuevas perspectivas en torno a las particularidades del 
placer sexual, la creatividad y el lenguaje en la mujer. Estas auto- 
ras, influenciadas por el psicoanálisis lacaniano, se proponen una 
crítica desconstructiva de la estructuración jerárquica del mundo 
en oposiciones binarias, oposiciones en las cuales la feminidad y 
la masculinidad se han enfrentado entre sí como enemigos en 
una guerra interminable entre los sexos. 

Esta crítica abarca también el falogocentrismo del pensamiento 
lacaniano, en el cual el privilegio del falo y la supuesta plenitud 
originaria del ser, fundamentalmente masculino, se oponen a lo 
femenino representado como falta. Lo femenino asociado con la 
fluidez de las pulsiones corporales es recuperado por las autoras 
mediante fantasías volupruosas sobre el erotismo femenino y el 
cuerpo de la mujer, la potencialidad de una escritura femenina 
que trasciende los límites endurecidos de la escritura masculina y 
la potencialidad creativa de las mujeres asociada con la experien- 
cia particular de la maternidad. Si bien estas autoras terminan 
por caer en una nueva imagen bipolar de las relaciones entre 
los géneros, en la cual las diferencias entre las mujeres de diver- 
sas clases sociales, culturas, grupos étnicos o religiosos se tornan 
borrosas, sus aportes son fundamentales para una alternativa en 
la comprensión de la sexualidad y la creatividad femeninas. El 
énfasis puesto en el concepto de la diferencia entre los géneros 
las lleva a reconceptualizar las imágenes sobre el placer y la sexua- 
lidad en la mujer: 


Su sexualidad (contra Freud) nunca es verdaderamente 
filicalgenital. A diferencia del placer del hombre, el de 
la mujer nunca se centra en un órgano o se orienta a una 
meta: la liberación (de la tensión) orgásmica. Es más bien 
plural: La mujer tiene órganos sexuales más o menos en 
todas partes. La geografía de su placer está mucho más 


diversificada, es más múltiple [sic] en sus diferencias, más 
compleja, más sutil que lo que se imagina comúnmente. 
(Irigaray, 1985, cir. por Flax, 1990: 288) 


La sexualidad femenina se conceptualiza nuevamente a partir 
de cualidades propias no derivadas de la negación de lo masculi- 
no. La ausencia de pene, la carencia o la falta dejan de ocupar el 
lugar fundamental de la identidad femenina. Más que la igualdad 
entre lo femenino y lo masculino, el énfasis está en la diferencia 
entre los géneros, en la búsqueda de una escritura femenina que 
nos hable del deseo, el goce y el cuerpo de las mujeres. Si bien 
esta propuesta rescata la fluidez y la diversidad del placer femeni- 
no, oculta aquellas manifestaciones de la agresividad en las mu- 
jeres, vinculadas a sus deseos de separación, autodeterminación y 
dominio (al respecto, se puede ver Flax, óp. cit.: 293). Nos queda 
una imagen idealizada del erotismo y la creatividad femenino, 
en la que la mujer desprestigiada en el discurso patriarcal es reva- 
lorada, pero, al mismo tiempo, vuelve a ubicarse en el lugar del 
otro, de la diferencia. 

Otras autoras como Schlesier (1981) y Rohde-Dachser 
(1990, 1991 y 1996) realizan una interpretación crítica sobre 
las imágenes de lo femenino en la teoría psicoanalítica, la lite- 
ratura y la mitología que ofrece una nueva perspectiva sobre la 
identidad femenina, una perspectiva en la cual la sexualidad y 
la agresión en la mujer son desmitificadas para poder ser reco- 
nocidas en su diversidad y en su legitimidad. La autoras explo- 
ran manifestaciones de la feminidad que trascienden los mitos 
sobre las imágenes de la madre mala, devoradora y destructiva, 
la mujer fálica, seductora y asesina, o la mujer castrada, incapaz 
de autonomía y autodeterminación. Estas imágenes endureci- 
das de lo femenino han dominado desde sus orígenes los dis- 
cursos psicoanalíticos. 

Las autoras proponen como alternativa el acercamiento a una 
imagen de la mujer como sujeto independiente, con capacidad 
de autodeterminación y de acción autónoma sobre su propia 
vida. El interés se centra en la búsqueda de una concepción so- 
bre la feminidad que trascienda la imagen devaluada de la mujer 
como ser pasivo, dependiente, poco agresivo y desexualizado. 


Frente a esta imagen unilateral y unitaria, las autoras exploran 
imágenes diversas sobre las manifestaciones activas de la sexuali- 
dad, la agresividad y la autorreflexión en la mujer. 

Por otra parte, la conceptualización que Kestenberg (1968 y 
1988) y Bernstein (1993) realizan sobre la genitalidad femenina 
considerándola como un sistema abierto, determinado por los 
órganos genitales internos de la mujer, constituye otro aporte 
fundamental. Sus estudios sobre una genitalidad interna en las 
mujeres, cuya experiencia implica angustias particulares asocia- 
das a sus Órganos sexuales, constituyen un avance significativo 
en la comprensión de la sexualidad femenina y la maternidad. 
Las fantasías y angustias que surgen de las experiencias sexuales 
infantiles relacionadas con la vagina, el clítoris, el cargar a un 
hijo en el propio cuerpo, amamantarlo o cuidarlo como hace 
la madre, entre Otros aspectos, ofrecen una comprensión de la 
sexualidad femenina desde sus propias especificidades. 

Encontramos en estas autoras imágenes que trascienden las 
representaciones de la envidia del pene y la angustia de castra- 
ción como los determinantes fundamentales en el desarrollo de 
la sexualidad en las niñas. Las experiencias sexuales pre-edípicas 
producto de la relación temprana con la madre, como imagen 
dual en la identificación con su género, y del temprano proceso 
de triangulación con la figura paterna, así como las experiencias 
edípicas que surgen de la identificación con la feminidad y la 
maternidad, de la rivalidad con la figura materna y del deseo ha- 
cia la figura paterna, se consideran experiencias fundamentales, 
creadoras de identidad en la mujer. 

Desde la perspectiva de la teoría de la relaciones objetales, los 
estudios de Chodorow (1978), Benjamin (1988), Poluda-Korte 
(1992) y King (1995), en torno al desarrollo psicosexual y la pa- 
radoja de la dependencia y la autonomía en la mujer, constituyen 
aportes fundamentales para comprender la identidad femenina a 
partir de los cambios actuales en las relaciones entre los géneros. 
Estos estudios abarcan una comprensión crítica de las complejas 
relaciones entre feminidad, interdependencia y autonomía en la 
mujer; una comprensión que va más allá de la imagen tradicional 
de la mujer, asociada con pasividad, dependencia e inseguridad, 
en la cual las capacidades de la mujer para la interdependencia y 


el soporte, la contención y la protección del otro no necesaria- 
mente están disociadas de la acción autónoma, la autodetermi- 
nación y la autorreflexión. 

Los trabajos de Chodorow enfatizan demasiado en la capaci- 
dad de la mujer para establecer relaciones con los otros, es decir, 
para la interdependencia, el vínculo y la solidaridad, frente al 
distanciamiento, la separación y la autonomía, que serían más 
bien capacidades de los hombres. Al proponer la separación de 
estas cualidades, se restituye la imagen bipolar de los géneros, en 
la cual se asignan lugares rígidos tanto a las mujeres como a los 
hombres. 

Las otras autoras logran trascender esta imagen unilateral de 
la feminidad, al ocuparse no solo de las condiciones psicoso- 
ciales que bloquean o dificultan, sino también de aquellas que 
facilitan el desarrollo de una identidad autónoma en las muje- 
res. Al intentar acercarse al proceso de constitución de la mujer 
corno sujeto, estas autoras brindan un aporte valioso al proceso 
de desmitificación de las imágenes patriarcales sobre la femini- 
dad, dominantes aún en la teoría psicoanalítica. Mientras en es- 
tas imágenes hegemónicas la mujer sigue todavía recluida en el 
mundo enigmático de las pasiones corporales, para estas autoras 
la mujer, como sujeto con capacidad de reflexión y decisión au- 
rónoma, regresa al mundo de la cultura. 

Los estudios de Dio Bleichmar (1985, 1997), Burín y Meler 
(1998, 2000), Fernández (1992, 2001) y Tubert (1995, 1996), 
entre otros, vienen a ofrecer dentro de la compleja realidad de las 
relaciones entre los géneros en Latinoamérica, una nueva pers- 
pectiva sobre los vínculos entre feminismo, género y psicoanáli- 
sis. A partir de la experiencia clínica, de la investigación y de la 
participación en organizaciones que trabajan con mujeres, estas 
autoras intentan acercarse a la multiplicidad de experiencias que 
las mujeres de diversos sectores sociales viven en una época de 
transformaciones sociales intensas. La especificidad de la reali- 
dad latinoamericana como contexto amplio en el que las relacio- 
nes entre los géneros adquieren cualidades propias se manifiesta 
como una inquietud constante entre algunos grupos de psicoa- 
nalistas que se han dedicado a estudios sobre la mujer y sobre los 
géneros en las últimas décadas. 


"” 


Fernández (1992) se ha ocupado en explorar la influencia 
que el imaginario social, como universo de significaciones pre- 
dominantes en una sociedad determinada, tiene sobre la cons- 
crucción de las relaciones entre los géneros. El imaginario social 
hace que los miembros de una sociedad enlacen y adecuen sus de- 
seos al poder, es decir, que los controles institucionales se inscri- 
ban como reguladores en la subjetividad de hombres y mujeres 
(Mari, 1988, cit. por Fernández, 1992: 15). Se podría afirmar, 
siguiendo a la autora, que el funcionamiento de los dispositivos 
de poder se ejecuta en dos niveles que coexisten y se comple- 
mentan entre sí: 


Los dispositivos de poder exigen, como condición de su 
funcionamiento y su reproducción, no solo sistemas de le- 
gitimación, enunciados, normativas y reglas de justifica- 
ción y sanciones de las conductas no deseables (discursos 
del orden), sino también prácticas extradiscursivas; ne- 
cesita [sic] soportes mitológicos, emblemas y rituales que 
hablen a las pasiones y, en consecuencia, disciplinen los 
cuerpos. (Fernández, 1992: 15) 


Existen una serie de mecanismos institucionales mediante los 
cuales los mitos sociales logran su eficacia en el disciplinamien- 
to y en la legitimación del control social. Al respecto, la autora 
se refiere a la eficacia simbólica, como repetición insistente de 
las narrativas míticas, y a la violencia simbólica, como voluntad 
totalizadora y esencialista, violencia mediante la cual se instau- 
ra un universalismo ahistórico que invisibiliza la diversidad y 
el proceso sociohistórico de construcción del imaginario social. 
Algunos de los mitos sociales de la familia burguesa, que surgen 
con la modernidad, como el mito de la mujer-madre, el de la 
pasividad erótica femenina y el del amor romántico se concentran 
en regular, de esta forma, el placer sexual en las mujeres. En 
este sentido, nos encontramos en la teoría psicoanalítica con un 
conjunto de objetos prohibidos o denegados, que corresponden 
a los silenciamientos que se legitiman en estos mitos sociales so- 
bre la feminidad. Estos objetos responden a los lugares psíquicos 
del cuerpo de las mujeres que no son simétricos con el cuerpo 


de los hombres. Más allá de la envidia del pene y la angustia de 
castración, las fantasías y angustias asociadas a las zonas eróge- 
nas femeninas como la vulva, los labios menores y mayores, el 
clítoris, la vagina y los senos, no se coman en cuenta dentro de la 
comprensión psicoanalítica de la sexualidad femenina. 

Asimismo, frente a una envidia del pene considerada como 
natural e inamovible, la envidia de la maternidad, en los niños 
y niñas, apenas se ha empezado a discutir seriamente en los últi- 
mos años. Como conclusión, Fernández (1992 y 2001) propone 
que se debe superar la negación de la diferencia entre los géneros 
en el psicoanálisis y, además, se debe construir otra lógica de 
la diferencia, que supere las concepciones bipolares del mundo. 
Dentro de la discusión, desde una óptica psicoanalítica, sobre 
las relaciones entre los géneros debe emprenderse una discusión 
social en torno a la des-naturalización del patriarcado y la cons- 
ticución de una lógica de las diferencias que no se base en la 
exclusión o en la inferiorización de ellas. 

Dio Bleichmar (1997) realiza una discusión crítica sobre al- 
gunos enunciados psicoanalíticos de orientación lacaniana, que 
a pesar de intentar superar el peso de lo anatómico en la com- 
prensión freudiana de la feminidad, terminan de nuevo por le- 
gitimar una imagen bipolar esencialista y ahistórica de la mujer. 
Sin entrar en una discusión profunda de las tesis centrales sobre 
la feminidad en la teoría psicoanalítica lacaniana, propósito que 
trasciende en mucho los alcances de este trabajo, voy a comentar 
brevemente la propuesta de la autora al respecto. Que el orden 
del lenguaje se corresponda con el orden fálico, respecto de una 
mujer que no toda pertenece al orden simbólico, lo que significa 
que está un poco fuera de la ley, es un postulado que legitima 
la imagen patriarcal de la mujer como un otro, asociado con la 
naturaleza desbordada e incontrolable. La mujer tendría acceso a 
otro goce, un goce femenino, un goce suplementario que escapa al 
registro fálico y se ubica en un lugar fuera de lo simbólico (141). 
De igual forma como la mujer bíblica existe gracias al poder 
divino que la extrajo de la costilla de Adán, la mujer lacaniana 
existe gracias a la lógica del falo, que corresponde a la ley del pa- 
dre. Sobre el peso de la cultura en esta imagen de lo femenino, se 
cuestiona la autora: 


r 


La teoría describe la esencia de la feminidad como esa posi- 
ción psíquica de objeto causa de deseo, redoblando y a la 
vez silenciando que es ese el papel que la cultura le impone 
como la debida feminidad, y luego cuando lee el fantasma 
erótico en que la mujer no hace más que obedecer el man- 
dato, desconoce tal imposición y le descubre una falsa. (Dio 
Bleichmar, 1997: 143, subrayado en el original) 


La ley paterna que legisla el deseo humano es sexista, es decir, 
es producto de un sistema social patriarcal, donde la mujer que- 
da recluida en el lugar de la ausencia o negación de lo masculino. 
La imagen de la mujer y, no lo humano, como encarnación de la 
falta, sin explicitar los fundamentos sociales, culturales e históri- 
cos que han determinado la desigualdad y la discriminación en 
las relaciones de poder entre los géneros, pareciera que atrapa a la 
mujer misma en el limbo de la naturaleza. Al respecto, de nuevo 


afirma Dio Bleichmar (1992: 144): 


La masculinidad/feminidad es una normativa, una le- 
galidad presente en el deseo inconsciente y en el Ideal del 
Yo de todo hombre/mujer, de todo padrelmadre de nuestra 
cultura, que ritualiza y de forma a la sexualidad de toda 
nenalvarón, en la dirección desigual que conforma lo que 
entendemos como diferencias sexuales. 


Se podría afirmar, siguiendo a la autora, que existe una falta 
de una erótica femenina, que, reconociendo la diferencia entre los 
géneros, pueda dar cuenta de las particularidades de la sexuali- 
dad femenina. 

En relación con la comprensión de la subjetividad desde la 
dimensión socio-histórica, Meler (1992), se ha dedicado a inda- 
gar sobre la influencia que las transformaciones en las relaciones 
entre los géneros, que se vienen desarrollando en las últimas dé- 
cadas, tienen sobre la organización familiar. La autora se plan- 
tea el desafío de abordar las implicaciones psicosociales de estos 
cambios en los hogares reorganizados por el divorcio, los hogares 
monoparentales, los jóvenes que viven fuera de la casa de sus 
padres de manera independiente, las personas mayores que viven 


solas o en grupos, y los matrimonios homosexuales con hijos o 
sin ellos, entre otros. Este desafío implica la posibilidad de acer- 
carse a las diversas formas de socialización y de constitución de 
la subjetividad en la actualidad. En el campo clínico, la aurora 
plantea la necesidad de elaborar una aproximación terapéutica 
para enfrentarse de forma crítica a las consecuencias psicoso- 
ciales que las relaciones de poder entre los géneros tienen en la 
constitución de la subjetividad: 


Esta preocupación por evitar una práctica terapéutica sexis- 
ta es reveladora de un doble compromiso: por una parte, 
con la transformación de la condición social de las mujeres 
y por la otra, con la restirución a la tarea psicoanalítica de 
su carácter innovador en la búsqueda de la comprensión y 
el alivio del padecimiento psíquico. (Meler, 1992: 185) 


Más que la reproducción del imaginario social como fun- 
damento para establecer los criterios de salud mental, la auto- 
ra propone una apertura hacia las nuevas y diversas necesidades 
que los pacientes plantean. La práctica terapéutica debe más bien 
brindar contención y apoyo en el proceso de búsqueda de nue- 
vos modelos identificatorios y patrones de vinculación diferentes 
entre los géneros y entre las generaciones. 

A partir del análisis sobre las relaciones entre psicoanálisis, fe- 
minismo y posmodernismo, Tubert (1995: 7-8, 20) compara las 
premisas teóricas y filosóficas que considera comunes al psicoa- 
nálisis y al feminismo, modelos de pensamiento que surgieron 
durante la transición del siglo XIX al 20€ 


» Tanto el psicoanálisis como el feminismo, más allá de sus 
aportaciones al saber acerca del ser humano, se han constitui- 
do como modos de cuestionamiento de los conocimientos esta- 
blecidos, por lo que se sitúan en la dimensión del pensamiento 
crítico [...] 

» Tanto para el psicoanálisis como para el feminismo, en el 
eje de sus investigaciones y desarrollos teóricos se localiza 
la cuestión de la diferencia entre los sexos [...] más allá de 
sus evidentes diferencias, el psicoanálisis y el feminismo ban 
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coincidido en el esfuerzo por comprender la construcción cul- 
tural de la diferencia sexual, por localizar las causas de la 
opresión y de la violencia sexual, y por deconstruir las formas 
en que nos vemos afectados por nuestra inclusión en el orden 
simbólico patriarcal [...] 

> Ambos mantienen una relación doble con el pensamiento 
ilustrado: hijos de la modernidad en el intento de llevar las 
premisas de la ilustración hasta sus últimas consecuencias, 
han mostrado, por ello mismo, sus límites y falencias, y han 
cuestionado sus pretensiones imposibles —la igualdad, la uni- 
versalidad, la racionalidad— y sus promesas incumplidas —el 
progreso y la felicidad. 


De los tres momentos de producción intelectual que han 
acompañado a los movimientos feministas los estudios de la 
mujer, los estudios de género y los estudios sobre la diferencia 
entre los géneros, articulados con otros sistemas de diferencias 
socio-culturales— es fundamentalmente en este tercer momento 
donde la articulación entre psicoanálisis y feminismo ha tenido 
su mayor desarrollo. Principalmente, a partir de la década de los 
setenta se ha desarrollado una crítica feminista de los fundamen- 
tos teóricos patriarcales en el psicoanálisis. Esta discusión se ha 
centrado en cuestionar el monismo fálico, que había predomina- 
do en la comprensión psicoanalítica sobre la feminidad desde 
Freud. El análisis de la sexualidad femenina a partir del concepto 
de diferencia entre los géneros viene a brindar, como hemos vis- 
to, una visión nueva y alternativa sobre la feminidad. 

De acuerdo con la autora, se podría afirmar que tanto el psi- 
coanálisis como el feminismo y el posmodernismo han cuestio- 
nado el concepto de sujeto unitario y esencialmente racional que 
ha dominado desde el surgimiento de la Época Moderna. Sin 
embargo, la crítica que realiza el posmodernismo del concep- 
to de sujeto moderno pareciera que termina negando, de forma 
contradictoria, la existencia del deseo de liberación que diversos 
sectores sociales manifiestan cotidianamente en sus luchas con- 
tra la dominación. 

Los movimientos de liberación de las mujeres, de homo- 
sexuales, de jóvenes, de indígenas y de afrodescendientes, entre 


otros, constituyen manifestaciones de resistencia de sujetos in- 
dividuales y colectivos que buscan la creación de mundos de la 
vida alternativos. Al respecto, afirma Tubert (1996: 307): “Así, 
Nancy Hartsock (1987) se pregunta por qué, justo cuando en 
la historia de Occidente las poblaciones previamente silenciadas 
comenzaron a hablar por sí mismas, se torna sospechoso el con- 
cepto de sujeto y la posibilidad de descubrir (o crear) una verdad 
liberadora”. 

En este sentido, tanto el psicoanálisis como el feminismo 
ofrecen un bagaje discursivo que permite adentrarse en esta bús- 
queda de espacios subjetivos y sociales nuevos, en los que las 
relaciones de poder endurecidas se disuelvan gradualmente. Sin 
embargo, la posición deconstruccionista del posmodernismo se 
presenta, a la vez, como una alternativa frente a las tendencias 
esencialistas y ahistóricas que a menudo dificultan la autorre- 
flexión crítica dentro del psicoanálisis y el feminismo. 

A partir de los aportes feministas a la teoría psicoanalítica 
desarrollados hasta aquí y en un intento por deconstruir las mis- 
tificadas y complejas relaciones entre sexualidad, agresión y au- 
tonomía en la mujer, quisiera abordar, a continuación, algunas 
condiciones psicosociales particulares, que influyen en la consti- 
tución de la identidad en la mujer. 


SEXUALIDAD, AGRESIÓN Y AUTONOMÍA: 
RECONOCIMIENTO DE LA MUJER COMO SUJETO DE DESEO 


El desarrollo de la identidad en la mujer está atravesado por 
la paradoja que la igualdad de género entre la hija y la madre 
contiene, es decir, la discrepancia entre la dependencia y la au- 
tonomía frente a un mismo objeto. La niña pequeña está desde 
el principio confrontada con la tensión inevitable entre iden- 
tificación y des-identificación, o dicho de otra forma, entre el 
vincularse y el separarse de un objeto igual a sí misma. 

Por un lado, la niña experimenta la necesidad urgente de 
separarse de la madre, de convertirse en otra, en un individuo 
distinto; por otro, debe identificarse con ella, con sus atribu- 
tos femeninos y maternos. De acuerdo con King (1995), esta 


situación paradójica en la relación madre-hija abre un doble 
potencial: por una parte, una fuente de conflictos difíciles de 
manejar; por otra, la posibilidad de identificarse con la potencia 
sexual y creativa de la madre. Esta semejanza personificada en 
la igualdad de género entre la madre y la hija puede ser consi- 
derada, siguiendo a Chodorow (1978), como una relación que 
estimula la capacidad de vínculos, caracterizados por la cercanía, 
ka confianza y la lealtad. La relación íntima entre la madre y la 
hija puede animar tanto la empatía, la compasión y la preocu- 
pación hacia el otro, como fortalecer en la niña la capacidad de 
manifestar de forma abierta sus sentimientos. 

Por otra parte, la semejanza corporal y psíquica, que impreg- 
na la relación madre-hija, puede ser vista como un componente 
que estimula la autonomía y la individuación. La fuerte ambi- 
valencia que caracteriza la relación madre-hija está marcada por 
la rivalidad, la envidia y el odio, que inevitablemente acompaña 
el proceso de separación y el conflicto edípico en la mujer. Las 
experiencias de decepción e impotencia que pertenecen a la re- 
lación madre-hija fortalecen en la niña la agresión de separación, 
que posibilita la curiosidad, el deseo de saber y la tendencia a 
buscar un mundo que se encuentra más allá de la relación diádi- 
ca con la madre. 

Ya muy temprano en el proceso de socialización aparece el 
padre —o alguna figura de identificación externa a la díada ma- 
dre-hija— como un tercero que viene a introducir en la relación 
diádica lo diferente y lo desconocido”. Este representa aquello 
vivido como lo extranjero, que a menudo es asociado con el es- 
tablecimiento de roles sociales y un sistema de valores colectivo. 
En este sentido, se podría afirmar, que la confrontación entre lo 
femenino y lo masculino se encuentra en la base del proceso de 


4  Enrelación con el rol significativo del padre en el proceso de separación-in- 
dividuación, como un tercero que representa el mundo externo en la temprana 
relación madre-hijo, se pueden comparar, entre otros, Abelin (1971, 1981), Ro- 
tmann (1978), Benjamin (1988) y Rohde-Dachser (1990 y 1991). En relación 
con su rol especifico como mediador en la tensión entre lo extraño y lo propio 
en el desarrollo de la identidad, véase Bosse (1992). 


separación e individuación que hace posible el desarrollo de la 
identidad de género. Tanto en la temprana triangulación de los 
primeros años, como en el proceso de separación durante la ado- 
lescencia, la ambivalencia entre los impulsos agresivos y sexuales, 
entre el deseo de vincularse con las figuras de identificación y, a 
la vez, separarse de ellas desempeña un papel central en el desa- 
rrollo de un proyecto de vida autónomo. 

La agresión de separación y la necesidad de una des-identifi- 
cación de los padres en la adolescencia son de esta forma, deter- 
minadas en gran parte por la posibilidad de identificarse, y a la 
vez, distanciarse, tanto de los componentes femenino-maternos 
interiorizados, como de los masculino-paternos. En este sentido, 
aparece la tensión entre los géneros como condición fundamental 
para el desarrollo de la sexualidad femenina y para la compren- 
sión de la formación de la identidad femenina (véanse Reiche, 
1990 y King, 1995). 

La tensión entre los géneros representa, en el nivel psíquico, 
el enfrentamiento entre el polo femenino y el masculino en la 
propia identidad de género. A partir de esta tensión, surge el 
conflicto entre los componentes pasivos y activos, que pertene- 
cen tanto a la masculinidad como a la feminidad en cada indivi- 
duo. Esta tensión es, al mismo tiempo, producto de la relación 
real entre los hombres y las mujeres. Esta relación posibilita, 
mediante unenfrentamiento abierto entre los géneros, tanto el 
reconocimiento de la diferencia, como de la mutua dependencia 
entre ellos, 

El proceso de individuación del sí mismo constituye una 
tensión permanente entre la capacidad de distanciamiento y, al 
mismo tiempo, de identificación con los padres, la familia y las 
tradiciones culturales. La capacidad de identificación y des-iden- 
tificación con las imágenes maternas y paternas, en términos de 
un reconocimiento de la diferencia entre los géneros, sin caer en 
la exclusión o expulsión del otro, constituye un requisito fun- 
damental para la creación de experiencias nuevas (véanse Bosse 
1994b y 1995, Bosse y King, 1998). En el caso de la mujer, se 
podría hablar de la posibilidad de creación de su propia femi- 
nidad, es decir, del proceso de constitución de una identidad 
femenina autónoma. 


Durante la adolescencia, las manifestaciones intensas de la 
agresividad que tienden a la separación (agresión de separa- 
ción) constituyen experiencias fundamentales en el proceso de 
des-identificación de los padres (véase Bosse, 1995). Cuando 
esta agresión de separación no se expresa de una forma adecuada 
se puede producir tanto una ruptura de las relaciones con la 
familia y una negación de la dependencia de los padres, como 
manifestaciones destructivas o autodestructivas de agresividad. 
Bajo estas condiciones, el proceso de des-identificación se va a 
dificultar como consecuencia de la desvalorización y de la idea- 
lización de los diversos componentes de las figuras paternas, 
condiciones que obstaculizan la transición de una adolescencia 
creativa hacia el desarrollo de la autonomía y la autoconsciencia 
en la etapa adulta. Cómo se da este paso desde la infancia, por 
la adolescencia hasta la etapa adulta en las mujeres y hasta qué 
punto la lucha por un proyecto de vida propio se ve culturalmente 
estimulado u obstaculizado, constituyen interrogantes funda- 
mentales para la comprensión de la identidad femenina. 

En este sentido, se podría afirmar que la integración de los 
polos femenino y masculino en el desarrollo de la identidad en la 
mujer no ocurre a menudo. Por el contrario, tiende a producir- 
se un proceso de identificación, en el que un polo es reprimido 
por el otro. Este proceso desemboca a menudo, siguiendo a 
Kristeva (1974), en dos modelos de identificación estereotipa- 
dos. Por un lado, existe la posibilidad de una fuerte identifica- 
ción de la niña con el padre y de una idealización de la ¿mago 
paterna, acompañada de una represión de la sexualidad feme- 
nina y de las experiencias placenteras asociadas con la imago 
materna. La devaluación de la feminidad surge como conse- 
cuencia de una des-identificación de los componentes amena- 
zantes y persecutorios de la madre pre-edípica. Por otro lado, 
existe la posibilidad de una identificación con una ¿mago mater- 
na desexualizada, lo cual implica una intensificación de las fases 
pre-edípicas y de nuevo una idealización de la ¿mago paterna. 
Esta no se acompaña de una identificación con el padre, sino 
de una dependencia intensa del hombre. En ambos casos, la 
des-idealización de la ¿mago paterna, como parte del trabajo de 
separación en la resolución del complejo de Edipo y del proceso 


de desprendimiento durante la adolescencia, aparece inhibida?. 
En estas dos posibilidades nos encontramos con una escisión en 
la formación de la identidad femenina. Ya sea que, mediando 
una identificación fálica, la mujer deba devaluar su propia femi- 
nidad, o, que, por una identificación pre-edípica con la madre, 
deba permanecer encerrada en una feminidad excluyente. En 
este sentido, Kristeva (1974) se refiere, como opciones exclu- 
yentes, a dos arquetipos femeninos del cristianismo, la mujer 
extática y la mujer melancólica. En ambos modelos de identifi- 
cación, la posibilidad de incorporar componentes masculinos y 
femeninos es inexistente porque la diferencia entre los géneros 
no es reconocida. 

Respecto de Medea, nos vemos enfrentados a la dificultad 
para asociarla con una de estas dos formas de feminidad. Por 
esta razón, me interesa investigar de qué modo en la tragedia se 
escenifican la tensión entre los componentes femeninos y mas- 
culinos, el conflicto entre lo tradicional y lo moderno, así como, 
la ambivalencia entre la dependencia y la autonomía, presentes 
en las imágenes de la feminidad y la maternidad. Dentro de esta 
discusión sobre sexualidad y agresión femenina, la figura de Me- 
dea representa una imagen literaria provocadora, que se mueve 
en el límite entre el rol de víctima de la mujer-madre, transmi- 
tido por la tradición, y la posición del sujeto femenino, que se 
puede enfrentar de forma activa a los roles femeninos asignados 
socialmente. 

En adelante, quiero elaborar más detenidamente, de qué 
modo la representación en la figura de Medea, tanto de los de- 
seos sexuales como de la agresividad en la mujer, cuestiona los 
conceptos femeninos socialmente considerados tabú dentro de 
la teoría psicoanalítica. 

“Las mujeres que aman demasiado: el deseo secreto de sentirse 
necesitada”, dice el título de un bestseller norteamericano sobre la 
dependencia de las mujeres en el amor (véase Norwood, 1985). El 


5  Enlorelativo al rol esencial de la des-idealización del padre en el desarrollo de 
la identidad femenina, se pueden comparar, entre otros, Rohde-Dachser (1990) 
y Poluda-Korte (1992). 


arte, la literatura, los medios de comunicación y, con ellos, la teoría 
psicoanalítica, no se cansan de hablarnos del amor apasionado y a 
menudo incomprensible de las mujeres, del amor como un lugar 
donde el sí mismo autónomo del sujeto femenino se disuelve en 
un mar de fusiones, agravios y desengaños. La supuesta tendencia 
de la mujer a una dependencia extrema del hombre, su urgente 
necesidad de reconocimiento en el amor y la disolución de la femi- 
nidad en la maternidad, aparecen como imágenes mistificadas en 
las que lo femenino queda atrapado en una imposibilidad o mayor 
dificultad de la mujer para acceder a un proyecto de vida autóno- 
mo. Pareciera como si en el amor y en la maternidad se escenifica- 
ra, de forma privilegiada para la mujer, el conflicto extremo entre 
su posición social tradicional y su anhelo de transgredirla. 

De esta manera, algunos de los temas fundamentales en re- 
lación con la diferencia entre los géneros, que en los últimos 
años dentro de la teoría psicoanalítica se han venido discu- 
tiendo, están directamente relacionados con el vínculo entre 
la sexualidad y la agresión femeninas y el desarrollo de un pro- 
yecto de vida autónomo en la mujer. Mediante el análisis de 
la interdependencia entre el amor, la agresión y lo extranjero 
en la figura de Medea voy a acercarme a la forma en que estos 
componentes conflictivos se encuentran entrelazados con la 
tendencia de la mujer hacia la autonomía, la autoafirmación y 
la propia realización. 

La comprensión de la agresión femenina en comparación 
con las formas de manifestación de la agresividad masculi- 
na conforma un aspecto vital en los estudios de género con 
orientación psicoanalítica. De nuevo nos encontramos con 
una imagen mistificada, escindida, de la mujer. Por un lado, 
la mujer aparece como menos agresiva y belicosa que el hom- 
bre. Se le considera con tendencias depresivo-masoquistas, que 
coinciden, más bien, con una imagen desexualizada, pasiva y 
sin poder de la mujer —y en particular de la madre— y con una 


6 Para una comparación entre las motivaciones inconscientes de la agresión fe- 
menina y la agresión masculina véase, entre otros, Rohde-Daehser (1996). 


representación endeble de lo femenino. Por otro lado, la figura 
de la mujer agresiva, que seduce y destruye a los hombres, es 
transformada, dentro del psicoanálisis, en una madre omnipo- 
tente, castrante y devoradora”. 

De acuerdo con Rohde-Dachser (1991), la imagen de la 
madre mala, en la teoría psicoanalítica y más allá de esta, fue 
convertida en el chivo expiatorio de la modernidad, en aquella 
otra mujer, que surge como producto de una demonización de 
lo femenino. En este sentido, Medea se nos presenta como una 
figura femenina trágica, ideal para personificar la imagen de 
la madre castradora y asesina, esta imagen arcaica de la furia 
femenina devastadora, que no conoce límites y decide sobre la 
vida y la muerte de los otros. Medea aparece como represen- 
tante de aquellas imágenes asesinas, que como las Erinias, la 
Esfinge o la Medusa —todas ellas mujeres— han sido convertidas 
en figuras monstruosas que horrorizan y que hay que eliminar 
para protegerse de la destrucción y la muerte. Las imágenes 
psíquicas de la feminidad, las fantasías sobre los orígenes rela- 
cionadas con los órganos genitales femeninos, con el lugar de 
la madre en la escena primaria, con el embarazo y el parto, con 
los regalos que cada mujer carga en su cuerpo —los niños, las 
heces y los penes— quedan enlazadas a esta imagen temprana de 
la madre mala que ha sido mistificada dentro del psicoanálisis. 
Son estas imágenes mistificadas de la sexualidad y la agresión 
femeninas, las que yo pretendo deconstruir mediante el análisis 
de Medea, figura ejemplar de la mitología griega, que en cierta 
forma no corresponde a esta imagen estereotipada de la mujer. 
Medea representa una figura femenina compleja, que trascien- 
de la fantasía masculina de la mujer como encarnación del mal 
y es caracterizada también como una mujer autónoma y una 
madre poderosa. 


7 Para una discusión crítica sobre estas imágenes mistificadas y escindidas, sobre 
la agresión y la sexualidad de la mujer dentro de la teoría psicoanalítica se pue- 
den confrontar, entre otros, Kristeva (1974), Benjamin (1988), Rohde-Dachser 
(1991) y King (1992). 


” 


La INTERPRETACIÓN DE MEDEA COMO SUJETO TRÁGICO 
Y LA COMPRENSIÓN PSICOANALÍTICA DE LA SEXUALIDAD 
Y LA AGRESIÓN FEMENINA 


Cuando abordamos el tema de la mujer como asesina, en pri- 
mer lugar nos llaman la atención las diferencias circunstanciales 
entre los hechos, determinadas por el género del homicida. No 
solo las imágenes presentes en la literatura y la mitología, sino 
también las investigaciones sobre criminalidad en mujeres, re- 
miten a una forma específica de homicidio. Jones (1986: 12) 
elaboró un análisis histórico sobre casos famosos de mujeres ase- 
sinas en los Estados Unidos, desde el tiempo de la Colonia hasta 
el presente, y observó lo siguiente: “A diferencia de los hombres, 
que acuchillan a una persona totalmente extraña en una riña 
instigados por el alcohol o disparan contra inocentes con un rifle 
de gran calibre, nosotras las mujeres matamos por lo general a 
los que están más cercanos: matamos a nuestros hijos, a nuestros 
maridos, a nuestros amantes”. 

Las mujeres matan, en la mayoría de los casos, a seres afectiva- 
mente cercanos, es decir, a miembros de su familia u otros parien- 
tes próximos. Por el contrario, los hombres asesinan con frecuencia 
en espacios públicos. Sus víctimas son personas con las cuales no 
necesariamente tienen una relación afectiva, sino que su relación 
se puede atribuir a determinadas actividades dentro del espacio 
público, como por ejemplo, el ámbito de los negocios, la guerra o 
la política. Ahora bien, en vista de que los hombres cometen con 
creces el mayor número de crímenes, el porcentaje de asesinatos de 
parientes ejecutados por hombres también es mucho mayor?. 


8  Enrelación con los datos estadísticos diferenciales sobre criminalidad feme- 
nina y masculina en Alemania, escribe Wiese (1993: 26): “La carga criminal 
total de la mujer es mínima en comparación con la del hombre. Los números 
oficiales de la representación femenina en sucesos criminales oscilan entre el 
13 6 15 por ciento (Schuh 1986, 62; Rode 1985, 1) y el 20 por ciento (H. J. 
Sclwneider 1987, 561)”. Los números referentes a la participación de las muje- 
res en la criminalidad, comparados con la de los hombres, están entre el 15 y el 
10 por ciento (Rasch, 1975 y Rode 1985, citados por Wiese, /bíd.). 


En cuanto al deseo en la mujer de matar a sus hijos, Rhein- 
gold (1964) opina, basado en sus experiencias clínicas, que este 
es mucho más frecuente de lo que generalmente se supone. Áun 
asi, la agresión de la madre contra los hijos constituye un tema 
escasamente discutido, especialmente debido a la predominante 
percepción social de la agresión femenina como tabú. El asesinato 
de un hijo o hija a manos de su propia madre representa, por 
ende, una situación extrema, que rompe con uno de los tabúes 
sociales más fuertes hasta hoy (véansen también Wiese, 1993; 
Hidalgo y Chacón, 1994). 

Las imágenes deformadas de la mujer nos advierten sobre 
la urgencia de considerar detenidamente el mito de la madre 
desexualizada, sin poderes creadores ni eróticos, así como el 
mito de la madre arcaica, englobante, sin frustración, ni se- 
paración (véase Kristeva 1991: 445). En estas representaciones 
mistificadas de la madre se encuentran condensados aquellos 
componentes de la sexualidad y la agresión femeninas que han 
sido tabuizados y que generalmente solo por medio de fantasías 
masculinas, que están al servicio de la producción inconsciente, 
encuentran una forma de manifestarse. Este doble rostro de lo 
materno evoca la íntima relación entre la feminidad y la muerte, 
que ha predominado en la cultura occidental desde la Antigie- 
dad, vínculo en el que lo femenino sintetizado en la imagen de 
la gran madre tierra se transforma en una metáfora de la muerte 
(Macho, 1987, cit. por Rohde-Dachser, 1991). 

Siguiendo a Bronfen (1987), se puede afirmar que el contraste 
también está presente en la metáfora del cadáver bello, en la lite- 
ratura occidental de los últimos dos siglos. La madre representa el 
lugar del origen, aquel sitio insondable de donde todos proveni- 
mos, el útero materno, el cuerpo fertilizado y, finalmente, la tierra 
fecunda. Al mismo tiempo, simboliza el lugar del retorno, del de- 
seo irrenunciable a fusionarnos de nuevo con los orígenes, con la 
tierra-madre en el regazo de la muerte. De acuerdo con Kristeva 
(1980: 14), esta relación con la madre está teñida por una intensa 
ambivalencia, que transforma el cuerpo materno en representante 
de lo abyecto, en el lugar donde el deseo irrevocable se fusiona 
con un miedo más allá del lenguaje, un horror impronunciable 
hacia el cuerpo intocable, imposible, ausente de la madre. 


Volviendo a la figura de Medea, encontramos en ella una 
pantalla en la cual proyectamos tanto la imagen de la madre om- 
nipotente o la mujer autónoma, como la de la mujer asesina. 
Como expresión de la agresividad femenina podemos reconocer 
en ella tanto lo destructivo y mortal, como también el compo- 
nente creativo de la agresión, necesario para separarse del otro y 
crear algo nuevo. 

Siendo así, diferentes autores de orientación psicoanalítica y 
psiquiátrica han relacionado los sentimientos de odio y los deseos 
de muerte de la madre contra sus propios hijos, mediante el con- 
cepto complejo de Medea, con la antigua tragedia de Eurípides. Ini- 
cialmente, Wittels (1944) habló de un complejo de Medea vincu- 
lado con el odio y la envidia inconscientes de la madre hacia su hija 
adolescente, incluso con una rivalidad entre ellas. Poco después, 
Stern (1948) ya no relaciona el complejo de Medea con los deseos 
de muerte de la madre conua su hija, sino contra sus hijos, en vista 
de que, según la mitología, Medea mató a sus hijos varones. 

Al igual que en el mito, también en estos estudios entran en 
juego los deseos de venganza de la mujer contra su marido. Orgel 
y Shergold (1968) relacionan, ante todo, los regalos mortíferos 
de la Medea de Eurípides con el papel seductor de los regalos en 
la relación padres-hijos. Estos autores interpretan la venganza 
asesina y la seducción en la figura de Medea como consecuencia 
de la frustración en la satisfacción narcisista de fantasías de om- 
nipotencia y la comparan con algunos casos de mujeres, en los 
cuales se han analizado fantasías destructivas de fusión narcisista 
y una dependencia simbiótica en la relación con sus madres. 

Friedman (1960) interpreta el caso de una mujer con deseos 
de muerte, obsesivos, contra su hijo menor, la cual sufre de una 
profunda minusvaloración de su autoestima, como una protes- 
ta extrema contra el rol de la mujer en la sociedad. Greenacre 
(1950) y Kuiper (1968) se ocupan del complejo de Medea y 
consideran los deseos extremos de venganza de la mujer contra 
su marido la consecuencia de una humillación narcisista, que 
hace referencia a una transformación patológica del complejo de 
castración y a una intensa envidia del pene. 

Por su parte, Rheingold (1964) considera que la fuente 
principal de la furia materna destructiva consiste en un temor 


universal ante la propia feminidad, ante la experiencia misma 
de ser mujer. Se trata de un miedo ante las consecuencias de lo 
femenino, es decir, de la mutilación genital y la muerte, relacio- 
nadas de forma inevitable, según el autor, con la menstruación, 
el embarazo, el parto y la maternidad. 

Babatzanis y Babatwzanis (1992) describen dos casos para 
analizar las consecuencias destructivas del maltrato infantil y el 
abuso sexual en mujeres. Ellos presentan el resultado de la psico- 
terapia en una mujer, quien en medio de una depresión psicótica 
asesinó a su hijo de seis años, así como el resultado de la terapia 
infantil con su hija de siete años. Los autores hacen referencia 
al mito de Medea para investigar el vínculo entre las relaciones 
incestuosas, tanto dentro de la familia como de la relación amo- 
rosa, y el potencial de destrucción en la mujer. 

Asimismo, Warsitz (1994) presentó el caso de una mujer con 
depresión psicótica y su respectivo análisis, para el cual recurrió 
a la interpretación de la Medea de Eurípides. Mediante el estruc- 
turalismo psicoanalítico de Anne Juranville, el autor intentó en- 
tender la estructura psíquica de la melancolía en la mujer, focali- 
zando la vergijenza, los sentimientos de culpa y la destructividad 
narcisista como posibles trastornos del estado melancólico. 

En la mayoría de estos artículos, sin embargo, no se encuen- 
tra ninguna discusión en relación con la desigualdad entre los 
géneros predominante en la sociedad, la cual se instaura en el 
mundo interior de la mujer bloqueando el desarrollo creativo de 
un proyecto de vida propio. Hasta hoy, la pregunta sobre cuáles 
condiciones psíquicas y sociales estimulan o entorpecen el mane- 
jo autónomo de la mujer sobre su agresividad y deseo sexual, no 
constituye un tema significativo dentro de la recepción psicoa- 
nalítica del mito de Medea. 

Como una de las pocas excepciones quiero resaltar la suge- 
rente interpretación de Leuzinger-Bohleber (1996 y 1997: 92) 
sobre el análisis de los determinantes inconscientes de la agresión 
en mujeres con esterilidad psicógena que han estado en tratamien- 
to psicoanalítico. A partir de la interpretación de los conflictos 
edípicos y pre-genitales femeninos representados en la tragedia 
de Eurípides, la autora considera que estas mujeres padecen de 
miedos “arcaicos” frente al siniestro potencial destructivo tanto 


de sus propias funciones corporales y deseos sexuales como tam- 
bién de su propia maternidad. Estos temores amenazantes son 
provocados por una fantasía inconsciente, llamada por la autora 


la fantasía de Medea: 


Esta fantasía se centra en la “verdad” inconsciente de que 
la sexualidad, la pasión y la maternidad están relacionadas 
con el peligro de verse involucradas en un profundo proceso 
regresivo, mediante el cual podrían ser liberados impulsos 
destructivos incontrolables en contra de ellas mismas, el 
compañero afectivo y, en especial, en contra de los propios 
hijos. Frigidez psicógena y esterilidad son posibles conse- 
cuencias de angustias y conflictos asociados a esta fantasía. 


En un estudio interdisciplinario sobre mujeres que mataron 
a sus propios hijos, Wiese (1993) relacionó nuevos aportes crí- 
ticos de una investigación sobre la feminidad, orientada psicoa- 
nalíticamente, con conocimientos jurídicos y psiquiátricos. El 
homicidio de un hijo o hija por su propia madre es considerado 
por la autora como la erupción de una furia narcisista incontro- 
lable y sin rumbo, relacionada con una ¿mago materna agresiva y 
primitiva. De acuerdo con Wiese, la fantasía de una fusión nar- 
cisista con el niño parece alcanzable solo a través de la muerte, 
en la cual este ya no puede ser considerado como un individuo 
separado e independiente. Según ella, lo anterior representa un 
aspecto del homicidio contra un hijo. Ella concibe, además, el 
homicidio del hijo como consecuencia de un trastorno en la 
identificación femenina, como suicidio, pero también como 
perturbación en la capacidad de relacionarse y como resistencia 
femenina. Wiese se refiere al aporte de la interpretación social 
en el psicoanálisis, referente a las formas de producción social de 
la subjetividad femenina y la maternidad, en la discusión sobre 
la relación entre la contradictoria posición social de la mujer y 
la furia femenina destructiva. 

La imagen contradictoria de la Medea de Eurípides en la his- 
toria de recepción del drama, especialmente en los estudios de la 
filología clásica pero también en posteriores versiones literarias 
sobre el tema, a menudo está caracterizada por una demonización 


de la feminidad o, al contrario, por una idealización de la figura 
materna en su rol de víctima. Por un lado, se resalta la imagen 
arerradora de la mujer asesina: la hechicera nefasta, la salvaje pro- 
veniente del país de los bárbaros, la mujer obsesionada por una 
furia incontrolable, comparable con la Medusa o la Escila en los 
mares de Tirrenia, quien asume el mando de forma triunfante. 
Por otro, está la mujer víctima del amor y de la dependencia del 
hombre, objeto pasivo de un destino inevitable, que no tiene 
voz, ni la posibilidad de ser sujero de su propia historia, una si- 
tuación conducente a que el homicidio de sus hijos se silencie, se 
legitime o se niegue. El homicidio de los propios hijos representa 
un tema sensible, en el cual la polarización de la figura de Medea 
entra en juego de forma apasionante. 

Para los defensores de la maternidad innata, el homicidio 
es considerado como un último acto irracional, como algo in- 
concebible o incluso, como una acción monstruosa, salvaje e 
inhumana. La imagen de la madre homicida, en la historia de 
recepción de la tragedia, queda reducida a una figura grotesca y 
deshumanizada, que amenaza a los otros con su ilimitada fuer- 
za destructiva; aparece como un tipo de fantasma de la ¿mago 
materna negativa en el psicoanálisis. Al mismo tiempo, para los 
defensores de la venganza femenina, partiendo de la idealización 
de la mujer en su rol de víctima, el asesinato de un hijo se con- 
vierte en una forma de defensa legítima de la mujer abandonada 
y traicionada por el hombre. 

Estas dos formas de interpretación se encuentran, dentro del 
psicoanálisis, en las imágenes sobre la feminidad de la mujer cas- 
trada y devaluada, como antítesis de la mujer fálica o narcisista, 
Estas imágenes se relacionan bien sea con la ¿mago destructiva de 
la madre mala o con la imago de una madre desexualizada. Una 
posición intermedia asume Leuzinger-Bohleber (1997: 778) en su 
interpretación de la novela Goce, de Jelinek (1989), cuando con- 
sidera el homicidio de un hijo como la última y más extrema ven- 
ganza, como una reacción psíquica de emergencia en la mujer ante 
la profunda humillación narcisista. El homicidio del propio hijo 
significa, entonces, huir de la dependencia insoportable del com- 
pañero y de los hijos y, en última instancia, de la propia feminidad 
que se encuentra amenazada por la disolución del sí mismo. 


Una posición similar asumen Hidalgo y Chacón (1994) en 
su investigación con mujeres sentenciadas por haber asesinado a 
un hijo. Mediante el estudio de cinco casos, las auroras analizan 
la interrelación del maltrato infantil y el abuso sexual —dentro de 
la familia y en la relación de pareja— con el homicidio contra el 
hijo. Ellas interpretan el homicidio de la madre contra su propio 
hijo no solo como destrucción de la propia potencia materna, 
sino también como una última y desesperada acción contra las 
insoportables experiencias de impotencia y dependencia, que 
surgen como consecuencia de una relación de pareja profunda- 
mente destructiva. 

Entre esta posición intermedia y las imágenes del homicidio 
contra el hijo presentes en la literatura secundaria, quiero encon- 
trar una posición alternativa de lectura que trascienda tanto la 
desvalorización como la idealización de la figura de Medea. En 
este sentido, me interesa interpretar la figura de Medea tomando 
en cuenta aquellos aspectos múltiples que la representan, como 
la unificación de los componentes tanto productivos y creativos 
como destructivos y homicidas de la agresión femenina. El amor 
apasionado en ella se convierte en una manifestación activa de la 
agresividad, que no solo se expresa en las acciones asesinas, sino 
también en la capacidad de separación, actuación autónoma y 
autodeterminación. 

El doble rol social de Medea como maga agresora y salvadora, 
perteneciente al mundo de lo humano y lo divino, madre y ase- 
sina a la vez, y la aspiración a la separación y autodeterminación 
en relación con su patria, su familia y su esposo, representan el 
punto de partida que me acercará a las imágenes de la feminidad 
en la tragedia. 

La tensión entre lo tradicional, asociado al país de los bár- 
baros, y lo moderno, relacionado estrechamente con el desa- 
rrollo de las florecientes ciudades griegas, aparece como un 
elemento central en la historia de Medea. La elección de su 
compañero se entreteje con el abandono de su patria y sus 
viajes por algunas de las más importantes ciudades de Grecia. 
Estas significan un floreciente espacio cultural, en el cual Me- 
dea obtiene prestigio y reconocimiento social, tal y como lo 
describen Eurípides y Ovidio. 


Aun así, es precisamente el amor suscitado en estas circuns- 
tancias el que finalmente desencadena la tragedia. El amor 
apasionado se manifiesta en Medea en la incompatibilidad de 
sus roles sociales, es decir, en el conflicto entre su capacidad de 
autodererminación, su capacidad para ofrecer reparación y pro- 
tección, y aquellas otras que resultan destructivas y asesinas. La 
dependencia de la mujer respecto del hombre y la experiencia de 
la maternidad aparecen íntimamente vinculadas con una pasión 
intensa, en la cual se disuelve la diferencia entre los géneros y 
se desencadena una furia destructiva y vengativa que no conoce 
límites, Medea no personifica una madre desexualizada o una 
mujer sumisa, sino una mujer enamorada y apasionada, que lu- 
cha por un camino propio hacia la autonomía y deja, en este pro- 
ceso, una huella mortal; sin embargo, esta al final no la destruye 
ni la vence. En ella, no buscamos una heroína que nos represente 
de forma idealizada, sino una figura femenina trágica que nos 
ilumine en estas impenetrables contradicciones, que todavía im- 
pregnan las relaciones entre lo femenino y la autonomía, en la 
teoría psicoanalítica. 

Una interpretación socio-psicoanalítica de la Medea de Eurí- 
pides abarca un espacio interdisciplinario, que desde un análi- 
sis socio-cultural de las imágenes sobre la feminidad en la An- 
tigiiedad, avanza en una discusión de las complejas relaciones 
entre mitología y tragedia griega, hasta un debate crítico sobre 
los aportes contemporáneos de una comprensión teórica de la 
feminidad en la teoría psicoanalítica. 

En el primer capítulo del trabajo me ocupo tanto del contex- 
to etnológico y socio-histórico de las relaciones entre los géneros 
como de las imágenes míticas sobre la feminidad en la Atenas 
clásica. Parto de una breve discusión sobre la historia de la mu- 
jer en la Antigitedad y el origen del sujeto trágico en el drama 
griego; investigo luego el proceso de transición desde estructuras 
sociales matrilineales hacia una sociedad estructurada patrili- 
nealmente, con características patriarcales evidentes, tal y como 
es el caso de la democracia ateniense. Una comparación entre la 
posición social de las mujeres en Arenas y en Esparta muestra el 
campo de tensión entre restricción y libertad de acción, tanto en 
el espacio público como en la vida cotidiana. En este sentido, 


analizo el papel de Medea no solo como asesina, sino también 
como la representación de un sujeto femenino autónomo dentro 
del discurso trágico. Posteriormente, con base en algunos mitos 
griegos y los discursos filosóficos de Platón y Aristóteles, exploro 
la íntima relación entre naturaleza, muerte y feminidad como 
personificación de la otredad en la Grecia Antigua. 

La comprensión de las complejas y ambiguas relaciones entre 
la mitología griega y el surgimiento de la tragedia en la Atenas 
del siglo V. a. C., se encuentran en el centro de las considera- 
ciones del segundo capítulo. Partiendo del análisis de la tensión 
imperante entre mitología e ilustración en la Atenas clásica, abor- 
do tanto el origen del sujeto burgués? en el nivel socio-histórico, 
como el surgimiento del sujeto trágico en el nivel literario. Más 
allá de esto, me ocupo de los conceptos de lo trágico y la culpa 
trágica en la discusión de sus implicaciones para la Grecia clásica, 
como también de la comprensión psicoanalítica de la autodeter- 
minación, la capacidad para la toma de decisiones y la respon- 
sabilidad como experiencias subjetivas. A continuación, analizo 
las figuras femeninas en la tragedia griega, con especial atención 
en las imágenes de la feminidad y el surgimiento de un sujeto 
femenino trágico en Eurípides. Al respecto, comparo la figura 
de Medea con otras figuras femeninas de Eurípides, con el fin 
de resaltar su lugar como personificación paradigmática de un 
sujeto femenino trágico. 

En el tercer capítulo analizo los diferentes principios meto- 
dológicos y niveles de interpretación de una lectura sociológica 
y psicoanalítica de textos, necesarios para acercarnos a una nue- 
va comprensión de las imágenes sobre la feminidad en la Medea 
de Eurípides. Mediante un enfoque socio-psicoanalítico de la 
creación artística y de las representaciones míticas, planteo la 
forma literaria como un espacio intermedio en la interpretación 
de textos. Asimismo, analizo la función social del mito como 
instancia de socialización y creación cultural en relación con la 
oscilación entre simbolización y desimbolización de conflictos 


9 Para una discusión detallada de este concepto, véase el Capitulo 11. 


inconscientes. La función del análisis de la contratransferencia 
desempeña un papel muy importante en la interpretación psi- 
coanalítica de textos literarios, en la cual la relación intérprete- 
texto es considerada como un espacio de contratransferencia. 
De esta manera, no solo es importante el análisis de la relación 
interna entre el lector y el texto, con la supervisión de la investi- 
gación, sino también la comparación de la propia interpretación 
con otras interpretaciones en la historia de recepción del texto. 
Sobre lo anterior, me ocupo tanto de algunos análisis científicos 
de la filología clásica y del psicoanálisis acerca del drama, como 
de algunas versiones literarias de Medea posteriores a la versión 
de Eurípides. Abordo el nivel psicoanalítico y el contexto socio- 
histórico en la interpretación del texto, desde la perspectiva de 
la hermenéutica profunda. Los puntos de partida fundamenta- 
les para la interpretación de la figura de Medea los conforman 
tanto los aportes recientes sobre una comprensión crítica de las 
imágenes de la feminidad desde el psicoanálisis, como también 
una teoría cultural crítica acerca de las relaciones entre los géne- 
ros en la Antigitedad y una discusión sobre las relaciones entre 
mitología y tragedia griega. 

La parte principal de la investigación consiste en la interpre- 
tación psicoanalítica y socio-histórica de la tragedia de Eurípi- 
des, en la cual la figura de Medea es considerada como paradig- 
ma de un sujeto femenino trágico. Partiendo de la configuración 
múltiple de la figura de Medea, concibo el enamoramiento y el 
proceso de separación en la adolescencia como elementos des- 
encadenantes de la tragedia. Mediante la interpretación de los 
diálogos entre Medea y Jasón, analizo la tensión entre amor y 
venganza. La relación entre la agresión femenina y la imagen 
de lo heroico forma la base para la comprensión de la ambi- 
valencia en la figura de Medea. Discuto acerca de la tensión 
entre los componentes de la autoafirmación y los componentes 
destructivos de la agresión en la figura de Medea con apoyo en 
el concepto de depresión en Freud. Analizo la subjetividad de 
las figuras trágicas de Medea y Edipo a partir de las acciones 
que transgreden el consenso social y las formas específicas de 
autocastigo, por medio de una comparación de la capacidad de 
autodeterminación de cada uno. 


El] 


Con base en la importancia paradójica de lo extranjero en la 
figura de Medea interpreto tanto la dramatización de fantasías 
masculinas patriarcales como también la personificación de imá- 
genes utópicas sobre la feminidad. Partiendo de la interpretación 
del primer monólogo en la historia de la tragedia griega, el de la 
protagonista, analizo la representación de la relación madre-hijo 
en relación con la ambivalencia en la maternidad. En este senti- 
do, me interesa mostrar cómo se relacionan el miedo a la burla, 
los sentimientos de vergiienza y la imagen de lo heroico en la 
figura de Medea con el homicidio de los hijos, en especial, con 
la tensión irreconciliable entre la imagen de la madre sufriente 
y la imagen de la heroína femenina. Interpreto la escena mortal 
del asesinato de Creusa, con base en la relación entre agresión 
femenina, homicidio y autodestrucción. Finalmente, interpreto 
la inesperada e incomprensible escena final de la huida de Me- 
dea en el carro del Sol, como una fantasía utópica de la potencia 
femenino-materna, en la cual están a su disposición los poderes 
divinos originarios de sus antepasados. 

En el último capítulo, planteo, resumiendo, la “apropiación” 
activa de los deseos sexuales y la manifestación consciente de la 
agresión por parte de Medea, como condiciones fundamenta- 
les de su capacidad de autodeterminación y realización propia. 
Medea es considerada como paradigma de un sujeto femenino 
trágico, quien, sin embargo, solo puede lograr su autonomía me- 
diante acciones asesinas y autodestructivas. 


CaríruLo II 


EL CONTEXTO ETNOLÓGICO, SOCIOLÓGICO Y 
MÍTICO DE LAS RELACIONES DE GÉNERO EN 
LA ATENAS DEL SIGLO V A. C. 


La HISTORIA DE LAS MUJERES DE LA EDAD ANTIGUA: UNA 
ENCRUCIJADA ENTRE LA POLÍTICA Y LA TRAGEDIA GRIEGAS 


Acercarse al significado cultural que ocupó la diferencia entre 
los géneros en la Grecia Antigua hace alrededor de 2500 años 
parece ser una tarea mucho más compleja y extensa de lo que 
nos podríamos proponer en este estudio. No obstante, explorar 
los roles, espacios e imágenes de las relaciones entre los géneros, 
dominantes en el imaginario social ateniense, particularmente 
durante el siglo V. a. C., época de apogeo y caida del género 
trágico, parece ser fundamental para acercarnos a la figura de 
Medea desde su particularidad histórica. Me refiero a la tensión 
entre las representaciones generales que caracterizan el imagina- 
rio mítico y cultural de la tragedia y la realidad socio-histórica 
que hizo posible su surgimiento. 

La historia de la mujer en la Antigiiedad comienza, según 
Schmitt Pantel (1990), con los estudios sobre las mujeres en la 
Historia, elaborados durante la primera mitad del siglo pasado. 
Esta constituyó, en primera instancia, una documentación reco- 
pilada a partir de algunos retratos de mujeres famosas, mediante 
la cual se pretendió acercarse a la situación de la mujer en la 
Antigitedad. Más adelante, con el surgimiento de los movimien- 
tos de liberación de las mujeres y el pensamiento feminista de 
las décadas de los cincuenta y los sesenta, nació la necesidad de 
revelar aquella historia de las mujeres, que por tantos siglos había 
quedado oculta tras un oscuro velo. Las mujeres comenzaron a 
escribir sobre la sexualidad, los sentimientos y la vida diaria de 
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las mujeres, sobre sus hábitos y prácticas cotidianas (véase Pome- 
roy 1975). Se trataba de la creación de una historia que surgiera 
desde la perspectiva de las mujeres. Duby y Perrot (1990: 8), 
en su introducción al primer tomo de la Historia de las mujeres, 
dedicado a la Antigiiedad, se cuestionan lo siguiente: 


¿Hay que escribir una historia de las mujeres? Duran- 
te mucho tiempo, la pregunta careció de sentido o no se 
planteó siquiera. Destinadas al silencio de la reproducción 
maternal y casera [sic], en la sombra de lo doméstico que 
mo merece tenerse en cuenta ni contarse, ¿tienen acaso las 
mujeres una historia? Elemento frío de un mundo inmóvil, 
son agua estancada mientras el hombre arde y actúa: lo de- 
cian los antiguos y todos lo repiten. Testigos de escaso valor, 
alejadas de la escena donde se enfrentan los héroes dueños 
de su destino, a veces auxiliares, raramente actrices y, aun 
entonces, solo debido al enorme fracaso del poder— son casi 
siempre sujetos pasivos que aclaman a los vencedores y la- 
mentan su derrota, eternas lloronas cuyos coros acompañan 
en sordina todas las tragedias. 


La historia de las mujeres surgió impregnada de esta imagen 
de lo femenino asociado con lo doméstico, como una especie de 
mundo privado aislado de la política, de la guerra y de la eco- 
nomía; un espacio mistificado, que se perpetuó a lo largo de la 
historia de Occidente como una imagen petrificada, inalterable, 
donde las interconexiones entre lo privado y lo público aparecen 
ausentes. La representación de relaciones polarizadas entre los 
géneros se impuso como un manto que ocultaba la compleji- 
dad y la diversidad que ha caracterizado la diferencia entre lo 
masculino y lo femenino. Más recientemente, bajo la mirada de 
los aportes de los Women Studies, desarrollados en Estados Uni- 
dos, se empezó a generar una nueva perspectiva. Los investiga- 
dores sobre el Mundo Antiguo comenzaron a trabajar más que 
en una historia de las mujeres, en una historia de las relaciones 
entre los géneros. Desde la perspectiva de los Gender Studies se 
crearon nuevas posibilidades para comprender el complejo rol 
que la diferencia entre las mujeres y los hombres ocupaba en los 


discursos y las prácticas sociales de la Antigúedad. No obstante, 
el término gender, como definición social del género, ha sido 
utilizado de una forma demasiado amplia e imprecisa, es decir, 
como un concepto descriptivo y, por ende, neutral, que provoca 
fácilmente consenso —como sostiene Schmitt Pantel (1990). Ha 
sido utilizado a menudo para describir cuestiones generales, sin 
profundizar en el contexto social, ernológico o histórico ni en 
las relaciones de poder, que configuran las relaciones de género 
propias de una sociedad determinada. 

La dirección en que avanza el presente estudio responde más 
bien a una perspectiva sobre la organización social de las relacio- 
nes entre los géneros, en la que la diferencia y las relaciones de 
poder entre mujeres y hombres se asumen, no como condiciones 
naturales, sino como construcciones sociales, procesos dinámi- 
cos que no se pueden aprehender en una representación bipolar 
de la realidad. Las relaciones de dominación entre los géneros se 
han construido históricamente como condiciones tan variables 
y heterogéneas que no se les puede encasillar en una perspectiva 
de ausencias y presencias. De acuerdo con Duby y Perrot (1990: 
15) la dominación masculina... 


No significa ausencia de poder de las mujeres [sic], sino que 
sugiere una reflexión sobre la naturaleza de la articulación 
de estos poderes: ¿resistencias, compensaciones, consentimien- 
tos, contrapoderes [sic] de la sombra y de la astucia? Será 
menester reflexionar acerca de la dialéctica de la influencia 
y de la decisión, de la potencia, oculta y difusa, que se atri- 
buye a las mujeres, y en el poder claro de los hombres. 


De esta forma se hace evidente lo difícil que es mantener esta 
perspectiva. El esfuerzo de interpretación de la filología clásica 
sobre las diferentes posiciones asumidas por los hombres y las 
mujeres en estas sociedades antiguas, sus roles específicos en la 
política, la guerra o los grandes festejos religiosos, sus diversas 
actividades en el vikos y lo multifacético de las imágenes de femi- 
nidad y masculinidad en las sagas míticas sobre dioses y héroes 
ha conducido a una comprensión más amplia y compleja de la 
diferencia entre los géneros. 


La contradicción entre el oíkos como espacio de la vida coti- 
diana y los espacios políticos, económicos y religiosos del mundo 
público, no debe entenderse, por lo ranto, desde la perspecti- 
va de los tiempos modernos. Ante todo, no es posible ni en lo 
que respecta a la mitología griega ni a la representación trágica 
referirse a una frontera claramente definida entre lo femenino 
y lo masculino, lo interior y lo exterior o entre la naturaleza y 
la cultura. Lo reciente y novedoso de las perspectivas desarro- 
lladas en las últimas décadas en este campo sitúa los intentos 
de comprensión de la realidad de las mujeres en la Anrigúedad 
necesariamente en un terreno nebuloso y controversial. Más que 
con certeza o afirmaciones definitivas, voy a acercarme al lugar 
social que las atenienses ocupaban en el siglo V a. C., por medio 
de aproximaciones e hipótesis que brinden alguna luz sobre la 
complejidad del fenómeno. 

Este acercamiento surge como un intento por dilucidar una 
contradicción inherente a las relaciones entre los géneros en la 
Antigúedad. Me refiero a la abierta discrepancia entre la su- 
puesta realidad de exclusión social que experimentaron las mu- 
jeres en la Atenas clásica y la abundante presencia de imponen- 
tes figuras femeninas en los textos trágicos escritos durante la 
misma época. Mientras que a las mujeres atenienses les estaba 
impedida la participación en la vida política, la cual había ad- 
quirido una relativa autonomía y una posición de supremacía 
sobre las antiguas prácticas religiosas, los personajes femeninos 
de las tragedias tomaban la palabra en el escenario. En rela- 
ción con este papel primordial, fuertemente institucionalizado 
que las mujeres ocupaban en la tragedia griega, comenta Nan- 
cy (1996: 56): “Aunque los roles de las mujeres en la realidad 
hayan sido representados por hombres, el teatro nos permite 
escuchar voces femeninas —y en esto recae su importancia pri- 
mordial y fundamental”. 

En la Atenas de esa época existía, según la autora, la máxima 
restricción para que las mujeres hablaran en público. En este sen- 
tido es significativa la oración fúnebre de Pericles, redactada en 
el 430 a. C. (véase Tucídices, Historia de la Guerra del Peloponeso 
11, 35-46), en la cual se hace énfasis en que el honor más grande 
pertenece a la mujer, de la cual no se habla en público, ni de su 


buena reputación, ni debido a escándalos. 1% Queda claro en su 
discurso el ideal ateniense sobre la reclusión de las mujeres en el 
espacio privado del oíkos, el cual contrasta en forma significativa 
con la situación de las mujeres en otras ciudades griegas, pero 
también con la situación real de la mujer ateniense y, principal- 
mente, con la presencia significativa de las figuras femeninas en 
el escenario trágico. Esta discrepancia se hizo evidente en la legis- 
lación de Pericles del 450-451 a. C., dirigida a regular el fuerte 
incremento de la población. 

En ese momento se determinó que, aunque la mujer atenien- 
se hasta entonces no era considerada ciudadana, a la madre de 
un ciudadano le fuera otorgado también el estatus de ciudadana. 
Sin embargo, siguiendo a Loraux (1984), no hubo en realidad 
mujeres atenienses en la polis clásica, sino solamente esposas e 
hijas de hombres atenienses. La categoría de ciudadano de Atenas 
fue reservada exclusivamente al género masculino, en griego ni 
siquiera existió una palabra para nombrar a la mujer ateniense 
(Vidal-Naquet, 1970 y 1983). Estamos, entonces, ante una con- 
tradicción evidente que hace referencia a las dificultades concre- 
tas para poder legitimar la exclusión social y política de una parte 
indispensable de la población ateniense. 

Ante este panorama, se vuelve prácticamente inevitable hacer 
la siguiente pregunta: ¿Cómo fue posible, entonces, que una fi- 
gura femenina tan extraordinaria e independiente de la tradición 
cultural, como Medea, poseedora de una gran capacidad de au- 
torreflexión y de autodeterminación, características que no eran 
asignadas a las mujeres de la época, cobrara vida en el escenario 
y tomara la palabra en un espacio público? En cuanto a esta dis- 
crepancia, la cual parece confundir también a los conocedores 


10 En relación con lo anterior Wagner-Hasel (1997) opina que la afirmación de 
Pericles no debe entenderse, de ningún modo, como una “obligación general 
de silencio”, sino más bien como un mensaje especifico a las mujeres viudas 
de Atenas, en el contexto del culto a los muertos. A pesar de esta limitación, 
en la declaración de Pericles, se proclama una concesión para que las mujeres 
hablen en público. Esta estaba vigente durante los lamentos fúnebres y el 
arreglo del difunto, actividades religiosas en las cuales las mujeres ocuparon 
el rol principal. 


del Mundo Antiguo, podemos preguntarnos junto con Nancy 
(1996: 58): ”¿Si la tragedia es una institución de la polis, una 
parte esencial de la paideia, de la formación del ciudadano y un 
lugar de encuentro ritual en la ciudad-estado, cómo se puede 
comprender entonces la diferencia que separa el espacio de ac- 
ción ciudadano del espacio de la acción trágica?” 

Una respuesta a esta pregunta clave no parece ser fácil; sin 
embargo, la voz de Medea nos puede servir como una especie de 
hilo conductor en relación con esta contradicción entre lo histó- 
rico y lo dramático. Cuando las mujeres toman la palabra en el 
teatro de Eurípides, lo hacen de una forma específica, de modo 
que adquieren en sus dramas un lugar extraordinariamente sig- 
nificativo. Esta especificidad es comentada por Nancy (1996: 
77) de la siguiente manera: “En Eurípides, las mujeres toman la 
palabra en sentido político. Como mujeres, como voces críticas 
y revolucionarias (siendo este el precio de la aporía que las carac- 
teriza), ellas también pueden ahora defender su idea de comuni- 
dad, aunque el espacio de acción necesario para ello, permitido 
por la Historia, sea todavía mínimo”, 

La mayoría de los dramas de Eurípides tratan sobre figuras 
femeninas que son protagonistas fundamentales en la acción 
trágica, las cuales interpretan roles extraordinariamente impre- 
sionantes para la época. En relación con lo anterior, dejemos a 
Medea tomar la palabra ella misma. Cuando el rey Creonte le 
anuncia la noticia de su exilio, ella, lamentándose ante él, dice: 
“¡Ay, ay! No es ahora la primera vez, sino que me ha ocurrido 
con frecuencia, Creonte, que me ha dañado mi fama y procu- 
rado grandes males... Yo misma participo de esta suerte, ya que, 
al ser sabia, soy odiosa para unos y para otros hostil” (Eur, v. 
292-94).!1 En relación con lo anterior, en un diálogo con Me- 
dea, Jasón resalta el honor del cual ella disfrutaba cuando vino 
con él a Grecia: “Todos los griegos saben que eres sabia y te has 
ganado buena fama; en cambio si vivieses en los confines de 


11 Todas las citas textuales de la Medea de Eurípides son de la traducción de la 
editorial Gredos. 


la tierra, no se hablaría de tí” (v. 540-44). Mientras que Jasón 
se refiere a las ventajas de la fama, Medea se lamenta, de las 
dificultades ocasionadas por la valoración ambigua y la elevada 
reputación. En tanto que Medea personifica a una figura feme- 
nina sabia, representa en la tragedia una famosa mujer mítica 
que obtiene reconocimiento social en toda Grecia, de quien se 
habla en público, pero que, es condenada y repudiada. 

Para poder comprender esta ambigua posición de Medea como 
una figura atractiva y repugnante a un mismo tiempo, es necesario 
hacer referencia al contexto social e histórico predominante en la 
Atenas del siglo V a. C. En relación con esta época más o menos de- 
limitada, en la cual la tragedia se estaba desarrollando esencialmen- 


te como un nuevo género literario, Vernant (1972: 79) propone: 


En otros lugares ya hemos enfatizado que el nacimiento, el flo- 
recimiento y la caída de la tragedia —todo dentro de un periodo 
de cien años— marcan un momento histórico particular de una 
duración estrictamente limitada, un periodo de crisis en el cual 
la transformación y los cambios abruptos están suficientemen- 
te interconectados con elementos de continuidad, como para 
generar una ruptura, a veces dolorosa, entre las formas an- 
tiguas del pensamiento religioso, todavía vivas en tradiciones 
legendarias, y las nuevas ideas conectadas con el desarrollo del 
derecho jurídico y las nuevas prácticas políticas. 


La tragedia griega aparece en un momento histórico decisivo, 
como expresión de una conciencia de cambio, por la que el nue- 
vo ciudadano burgués de la democracia ateniense se da cuenta de 
las contradicciones que habitan en el ser humano, no solo en el 
mundo social, exterior, sino también dentro de su propio mun- 
do interior. Este momento trágico decisivo (tragic turning point) se 
desarrolla como una especie de brecha profunda que cobra vida 
en el corazón mismo de la sociedad. Aparece un enfrentamiento 
entre las antiguas prácticas religiosas y las legendarias historias 
míticas, por un lado, y el nuevo pensamiento legal y político, 
que en la vida cívica de la polis adquiere una relevancia particular 
frente a las tradiciones culturales, por otro. 
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La dependencia de las fuerzas religiosas ubicadas en el más 
allá, que controlaban la vida de los hombres desde los oríge- 
nes, empieza a desdibujarse frente al proceso de secularización 
e individuación que se lleva a cabo. Al mismo tiempo, estos 
poderes divinos no dejan de estar presentes en la vida cotidia- 
na de los griegos, y se desarrolla, más bien, una lucha entre 
el desprendimiento de estas fuerzas y la dependencia de un 
destino impuesto por los dioses. Este conflicto toma vida de 
forma especial en las tragedias, donde la responsabilidad y la 
capacidad de decisión de los héroes siempre están mediatiza- 
das por estos poderes originarios, que se ubican por encima de 
los hombres.*? 

Para comprender esta brecha fundamental y su influencia 
en la posición de las mujeres en la tragedia griega, parece que 
no es suficiente limitarse a hablar de las relaciones entre los 
géneros durante este momento histórico decisivo. La posición 
de las mujeres en épocas anteriores al surgimiento de las ciu- 
dades-estado parece haber sido significativamente diferente y, 
además, determinante en relación con las contradicciones que 
acabamos de discutir. La prehistoria de las relaciones entre los 
géneros en la Antigitedad brinda algunas pistas sobre cómo 
los roles, las imágenes y los espacios masculinos y femeninos 
se fueron construyendo en su complejidad hasta llegar a la 
época del surgimiento del género trágico. Asimismo, las dife- 
rencias entre la realidad de la Atenas clásica y la situación de 
las mujeres en otras ciudades griegas durante la misma época 
parece que no dejaron de generar un inquietante hiato para 
los atenienses. 

En relación con el dominio de lo femenino, Aristóteles asoció 
la posición privilegiada de las mujeres en Esparta y en Creta, con 
una tendencia a la decadencia moral y a la destrucción de las 
instituciones sociales y políticas de la polis (Aristóteles, Política 


12 Acerca de los orígenes de un sujeto burgués en la Grecia Antigua y su dife- 
rencia del sujeto modemo voy a referirme en el próximo capitulo, el cual trata 
sobre las relaciones entre mitología y tragedia griega. 


IL, 1269b-1272b). Por lo tanto, considera indispensable limitar 
por parte del Estado el poder de las mujeres, para evitar así su 
propia aniquilación. 

Platón, por su parte, defiende el principio de que la dife- 
rencia entre los géneros se limita al plano de la reproducción, 
mientras que en el reino de lo político existe una igualdad en 
su naturaleza. No obstante, esta igualdad desaparece cuando 
agrega que las mujeres, si bien están capacitadas para realizar las 
mismas actividades que los hombres, en comparación siempre lo 
van a hacer de una forma inferior. La mujer puede participar en 
todas las ocupaciones, sin embargo, en todas será más débil que 
el hombre. Esto trae como consecuencia que en la política, las 
artes, la filosofía y la guerra, este tendrá una posición privilegiada 
sobre la mujer (Platón, Política V, 455d-c.). 

La libertad y el poder de las mujeres, ya sea en otras ciudades 
griegas o dentro de la propia Atenas, figuran en el pensamien- 
to filosófico de la época marcados por una desconfianza y un 
miedo que provocan, como actitud defensiva, una desvaloriza- 
ción de lo femenino. En relación con las imágenes de la mujer 
dentro de la filosofía griega, Sissa (1990) sostiene que existe una 
tendencia homogeneizante según la cual la mujer es dibujada 
desde el lugar de la falta. Lo femenino encarna con respecto a 
lo masculino un vacío, una mutilación o una incompletud. En 
este punto, se hace de nuevo evidente el conflicto entre la filo- 
sofía emergente y el pensamiento religioso o mítico que había 
prevalecido hasta entonces. Esta imagen unilateral de lo feme- 
nino, más propia del discurso filosófico o médico de la época, 
contrasta con las representaciones más heterogéneas de las mu- 
jeres en los mitos griegos, así como con la presencia significativa 
de lo femenino en las tragedias. 

¿Cómo están vinculados, entonces, estos diversos discursos 
con el mundo cotidiano de las mujeres, en sus relaciones con 
los hombres, en la Grecia Antigua? Para poder responder a esta 
pregunta de forma satisfactoria, es importante profundizar en las 
condiciones que puedan aportar ideas para la comprensión del 
tema en toda su amplitud, más allá de una perspectiva basada en 
una separación dicotómica entre el mundo privado y el público. 


o 


DE LAS SOCIEDADES MATRILINEALES 
A LAS ESTRUCTURAS SOCIALES PATRILINEALES: 
ORÍGENES PATRIARCALES EN LA DEMOCRACIA ATENIENSE 


De primordial importancia es la investigación del proceso 
de transición de sociedades con una organización matrilineal, 
en las cuales las mujeres disfrutaban de un profundo respeto 
y admiración colectiva, a sociedades de estructura patrilineal, 
que coadyuvaron en el desarrollo del sistema social basado en la 
organización patriarcal. El interés que esta etapa de transición 
ha despertado en los estudios sobre el Mundo Antiguo surge 
marcado por la idea de un matriarcado originario, ubicado en 
los albores de la civilización. Esta idea de un matriarcado en 
la Época Antigua fue desarrollada originalmente por Bachofen 
en su libro El Derecho materno. Investigación sobre la ginecocra- 
cia del mundo antiguo, según su naturaleza religiosa y jurídica 
(1861). Al inicio, sus tesis centrales fueron sistemáticamente 
rechazadas entre los estudiosos de la Antigijedad, sin embargo, 
a lo largo del siglo XX este posible matriarcado originario llegó 
a convertirse en un mito, fundamental para acercarse al pro- 
blema del poder en las relaciones entre los géneros. Este mito 
científico sobre el matriarcado, de acuerdo con Wagner-Hasel 
(1992: 297), surgió como una crítica a la modernidad, en un 
mundo que empezaba a quedarse sin mitos y sin referentes fun- 
damentales. 


La idea del matriarcado, nacida durante los inicios de la 
marcha triunfante de las ciencias empíricas modernas, 
es un símbolo de la pérdida de las imágenes de mundo 
míticas y también de los nuevos mitos; como antípoda 
al modelo de racionalidad de la época actual encierra 
el recuerdo de sus complementos, la emocionalidad y la 


13  Ginecocracia se refiere al dominio de las mujeres en la sociedad. 


moralidad, así como la perspectiva de su lado opuesto: 
la irracionalidad y la enemistad con el intelecto. Esta 
relación conflictiva impregna el discurso de la Historia 
Antigua de manera significativa.” 


En su Derecho Materno, Bachofen fundamenta la presencia 
de un orden ginecocrático original en la Grecia Antigua propo- 
niendo la existencia de una lucha primordial entre el principio 
material, asociado al derecho materno, y su contrario, el princi- 
pio espiritual, asociado al derecho paterno. El primero pertenece 
a un estadio cultural más primitivo, dominado por las fuerzas 
crónicas de la tierra, la naturaleza y el cuerpo, caracterizadas a 
su vez por las tendencias a la unidad, la ausencia de diferencia- 
ción y la universalidad. Estas fuerzas estaban organizadas bajo 
un principio religioso que constituye el fundamento de la gi 
necocracia. La importancia propia de la religión, en esa época, 
estaba asociada con una supuesta empatía femenina innata con 
lo divino, lo sobrehumano y lo irracional. Esta etapa cultural se 
divide en dos fases: la primera, un derecho materno primitivo 
afrodítico, sin reglas matrimoniales y sin controles sociales; más 
adelante, una verdadera ginecocracia demétrica, con la cual sur- 
gieron las obligaciones matrimoniales y las reglas indispensables 
para la convivencia social, con el fin de dominar las pulsiones 
afrodíticas destructivas de la primera fase. 

Posteriormente, esa fase creó el espacio para el surgimiento 
de un nivel cultural superior, dominado por la supremacía de 
lo espiritual, por fuerzas más allá de lo material, es decir, por la 
luminosidad celeste y generadora del principio masculino-apo- 
líneo. En esta etapa superior de la evolución surgió el derecho 
paterno apolíneo —una inversión de las posiciones de poder-, 
en el que se produjo la liberación total de toda unión original 
con la mujer. La primera maternidad sin padre, que dominó 
en los orígenes de la cultura, dio paso a una paternidad es- 
piritual e inmortal, distanciada plenamente de la madre y de 
sus valores ginecocráticos. Este punto representa una encruci- 
jada fundamental para el surgimiento del mundo civilizado, 
al hacer posible el progreso racional, tecnológico y cultural. 
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Este modelo de desarrollo constituye, según el autor, un proceso 
evolutivo universal imprescindible por el que todos los pueblos 
deben transitar. ! 

Esta rendencia unilineal se encuentra, sin embargo, oscure- 
cida por una profunda ambivalencia del autor en su compren- 
sión de este orden originario en el cual dominaban las mujeres. 
Por una parte, este era un mundo primitivo, en el cual reinaban 
la libertad y la igualdad universales, la fraternidad ilimitada 
entre todo el pueblo y la sensualidad de lo material. Este era 
un mundo de paz y felicidad sin límites ni barreras, que parece 
despertar aquel deseo profundo de regreso al útero materno. 
Por otra parte, las nuevas tendencias matriarcales que, según 
Bachofen, se desarrollaron en la Grecia helenística mediante la 
difusión de la religión dionisiaca, van a ser la causa principal 
de la decadencia de la cultura griega. Sobre este impacto devas- 
tador del nuevo poder de las mujeres asociado con el culto a 
Dionisio, escribe el autor: 


El culto dionisiaco otorgó a la Antigúiedad el máximo desa- 
rrollo de una civilización afrodítica y un brillo que ensom- 
brecería cualquier refinamiento y arte de la vida moderna. 
Suprimió todas las cadenas, anuló todas las diferencias y, 
al orientar el espíritu de los pueblos hacia la materia y el 
embellecimiento de la existencia corporal, condujo de nue- 
vo la vida hacía las leyes de la materia. Este paso bacia la 
sensualización de la existencia va siempre acompañado de 
la disolución de la organización política y el desmorona- 
miento de la vida pública. (Bachofen, 1861: 94) 


Esta tendencia decadente y profundamente destrucriva del 
principio material, característico de la ginecocracia dionisiaca, 
contrasta con su idelización como una especie de paraíso perdi- 
do. Aquí tenemos una imagen ambivalente de lo femenino y lo 


14 En relación con la influencia del modelo de evolución de Bachofen sobre el 
pensamiento de Freud, véase sobre lodo la obra de Freud Moisés y la religión 
monoteísta (1939, 221 y siguientes). 


materno que con el surgimiento del parriarcado termina por 
sucumbir ante las fuerzas creadoras masculinas. En las tesis de 
Bachofen se observa una perspectiva esquemática, en la que se 
supone la existencia de una transición directa desde socieda- 
des matrilineales hasta sociedades patrilineales, o, si se quiere, 
desde un derecho materno originario hasta una etapa superior 
del derecho paterno. 

Según Georgoudi (1990: 523), en esta propuesta de un de- 
sarrollo histórico lineal las relaciones conflictivas entre hombres 
y mujeres están representadas por “toda una serie de parejas an- 
titéticas: naturaleza / cultura, materia / espíritu, tierra (y luna) 
Í sol, oscuridad / luz, Oriente / Occidente, Afrodita / Apolo, 
izquierda / derecha, muerte / vida, etc.”, parejas contrarias que 
reflejan una violenta confrontación entre dos principios opues- 
tos e irreconciliables: por un lado, el principio femenino y, por 
otro, el principio masculino. Las tesis de Bachofen han domi- 
nado profundamente los estudios sobre la posición social de la 
mujer en la Antigitedad, incluso en una etapa avanzada del siglo 
XIX. No obstante, voy a intentar acercarme a la complejidad y 
diversidad que realmente caracteriza este proceso de transfor- 
mación social, una multiplicidad que sobrepasa ampliamente 
las tesis de Bachofen. 

A partir de la primera mitad del siglo XX los estudios sobre 
los descubrimientos arqueológicos de las culturas minoicas!? y 
micénicas!S ( Edad de Bronce) se han vuelto fundamentales para 
comprender el desarrollo de las sociedades griegas en el Mundo 
Antiguo. Desde un comienzo, la interpretación de los nuevos 
descubrimientos estuvo caracterizada por una imagen en la que 
las dos culturas representaban polos opuestos. Mientras que la 
Creta minoica fue delimitada como una cultura matrilineal y 


15 La cultura pregriega que se desarroiló aproximadamente entre 2600 y 1200 a. 
C. en la Creta antigua, se denomina minoica, haciendo referencia al legendario 
rey Minos. 


16 Esta corresponde a la cultura griega que se desarrolló, aproximadamente, entre 
1580 y 1200 a. C. en la parte continental de Grecia, conocida también como el 
periodo micénico. 


s1 


52 


matriarcal, como confirmación de las tesis de Bachofen, la cul- 
tura micénica fue definida como patrilineal y patriarcal. De esta 
forma, siguiendo a Wagner-Hasel (1992), se creó posteriormen- 
te una imagen mistificada sobre los orígenes de la cultura griega, 
pues se consideraba que las migraciones de pueblos pastoriles 
indo-germánicos debieron de haber provocado la transforma- 
ción de una estructura social matriarcal en una patriarcal. Este 
paradigma se basa en una imagen etnológica del matriarcado. 

De acuerdo con la autora, en la primera mitad del siglo XX 
surgió la idea sobre la existencia de un pueblo indo-germano (o 
indo-europeo) originario, con un lenguaje, tradiciones y cos- 
tumbres propias (entre ellas la familia patriarcal), que se habría 
diferenciado básicamente de los pueblos no indo-germanos. 
Esca oposición respondería a la polarización del mundo en 
Occidente y Oriente que ha impregnado el discurso científico 
occidental, imagen que encontramos plasmada en la represen- 
tación mítica de la contraposición entre el matriarcado de la 
cultura cretense-minoica y el patriarcado de la cultura micé- 
nica; una comprensión mistificante semejante existe en parte 
hasta la actualidad. 

Para Hirvonen (1968), el culto a la Gran Diosa Madre, la 
Magna Mater, predominante en los pueblos situados alrededor 
del Mediterráneo, comenzó a decrecer en importancia durante 
el tercer milenio a. C.1” Surgió entonces una influencia cre- 
ciente de dioses masculinos. La cultura minoica se vio impreg- 
nada de estos cambios fundamentales en el mundo religioso. 
No obstante, a pesar de funcionar con una estructura teocrática 
paterna, las mujeres crerenses ocupaban un lugar privilegiado 


17 Entreel V y IV milenio a.C, durante el periodo Neolítico ss desarrolló en Asia 
Menor una cultura extraordinariamente próspera de pueblos agrícolas. Esta 
consistía en pequeños asentamientos y poseía una producción altamente desa- 
rro!lada de textiles, industria de piedra, pinturas mpestres y esculturas (véase F. 
Sch., “Asia Menor”, en El pequeño Pauly, 1979, vol. 3, 230). Esta Gran Diosa 
Madre representa una deidad femenina compleja (diosa de la fertilidad, de la 
tierra, de las montañas y de los animales), la cual fue honrada ampliamente 
en la región mediterránea mediante una gran variedad de imágenes y espacios 
rituales (Léxico del Mundo Ántiguo, 1965, vol. 2, 1620). 


ven la vida pública y en las acrividades religiosas, lo cual les 
“permitía gozar de una libertad que posteriormente fueron per- 
“diendo. Esta situación, siguiendo a C.G. Thomas (1973), pare- 
“ce estar asociada con el mantenimiento de una religión agraria, 
"cuyas raíces están en el Neolítico. 

El culto a la Gran Diosa Madre, diosa de la tierra y la ferti- 
"lidad, continuó predominando, acompañado del culto a divi- 
“hidades masculinas, como su joven amante, el toro y el leopar- 

do.!* En estos cultos, las sacerdotisas ocupaban una posición 
preponderante. Por otra parte, en esta cultura, la guerra y la 
cacería no tenían un rol decisivo en la organización social, ra- 
zón por la cual, las armas y el carro de pelea se utilizaban sola- 
mente como una forma de ostentación o de lujo, Al contrario, 
las competencias deportivas, en las que las mujeres también 
participaban, tenían un papel muy importante. Las activida- 
des de defensa se le dejaban a la flota marina que dominaba el 
Mediterráneo.? 

De acuerdo con Thomson (1974) como consecuencia de 
la división del trabajo entre los géneros, en la cual las mujeres 
se ocupaban de las labores agrícolas, surgieron la organización 
clánica matrilineal, la concentración del poder en manos de 
las mujeres y su dominio en la magia y los cultos religiosos 
asociados con el desarrollo de la agricultura, condiciones fun- 
damentales para el establecimiento de una estructura social 
matriarcal como, según la interpretación del autor, sería el 
caso de la Creta minoica. 

En la cultura micénica, según Hirvonen (1968), el estatus 
social de la mujer experimentó una especie de regresión; ya 
no gozaba de la libertad de movimiento que antes tenía en 
la vida pública. Su posición privilegiada se mantuvo funda- 
mentalmente en la vida religiosa, en la que las sacerdotisas se- 
guirían ocupando un lugar especial. De acuerdo con Thomas 
(1973), aparece el culto a Zeus, pero se mantiene el culto a 


18 — F. Seh. “Cultura minoica”, Óp.cil., 1329, asf como el Léxico del Mundo Antiguo, ld. 
19 Jbíd,, 1328 
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la Gran Diosa Madre; sin embargo, a diferencia de Creta, se 
inicia el predominio de los dioses masculinos. Además de Zeus, 
nos encontramos con Poseidón, Ares, Hermes y Dionisio. En 
el culto a los diferentes dioses y diosas, las sacerdorisas siguen 
ocupando un rol fundamental al lado de los sacerdotes. Durante 
este periodo, en la Grecia micénica en comparación con la Creta 
minoica, las actividades militares y la cacería ocupan un lugar 
mucho más relevante. En estos espacios los hombres van a des- 
empeñar un rol predominante, como se muestra en los textos 
de Homero y en las sagas; sin embargo, en escenas de la caza 
participan también las mujeres. Según el autor, las mujeres 
mantienen ciertos derechos de propiedad, pero solamente en el 
caso de las funcionarias religiosas; para entonces, los hombres 
poseen ya dominancia en la posesión de la cierra. Otra diferen- 
cia fundamental entre ambas culturas se manifiesta en el culto 
a los muertos: mientras que en la minoica prevalece el conjuro 
a los muertos, en la micénica predomina el culto a los héroes, el 
cual se continuará en la Epoca Histórica?! 

En estos estudios comparativos sobre las culturas minoica y 
micénica, la demarcación entre la descendencia por línea mater- 
na o paterna y una organización social matriarcal o patriarcal se 
difuminó hasta llegar a desaparecer. Sobre la necesaria diferen- 
ciación entre ambos fenómenos, ya en 1967, Pembroke planteó 
lo siguiente (93): “La antropología moderna distingue cuidado- 
samente entre dos fenómenos, considerados por Bachofen to- 
davía como uno solo: la descendencia por la línea materna por 
un lado, y el poder o la influencia de las mujeres por el otro. Lo 
segundo no necesariamente está vinculado a lo primero, además 
de que es mucho más difícil de determinar objetivamente”. Al 
respecto, siguiendo a Wagner-Hasel (1992), la sucesión matrili- 
neal y la patrilineal no guardan una relación directa con el poder 
de las mujeres o de los hombres y no responden a un principio 
evolutivo universal. Como veremos, en la Grecia Antigua, bajo 


20  1bíd,, 1511, asi como el Léxico del Mundo Antiguo, vol. 2, 1619-1620. 
21 Ibid, 1621. 


una estructura social patrilineal, las mujeres podían tener una 
posición de poder significativa. Igualmente, bajo un orden ma- 
trilineal los hombres no se encontraban necesariamente en una 
posición de subordinación frente a las mujeres. 

Esta representación polarizada de una cultura minoica fe- 
menina pacífica frente a una cultura micénica más guerrera y 
masculina no corresponde a las complejas relaciones que man- 
tuvieron ambas culturas, donde los vínculos de poder entre las 
mujeres y los hombres no se pueden comprender con base en 
los estrechos conceptos de matriarcado o patriarcado. A pesar 
de las diferencias, ambas culturas mantuvieron constante ¡nter- 
cambio y se generó un proceso de influencias mutuas que ha 
llevado incluso a proponer el concepto de una cultura cretense- 
micénica. Este proceso duradero entre las diferentes tradiciones 
culturales dentro de una etapa de transición parece haber sido 
determinante para la posición social que la mujer ocupó más 
adelante en las ciudades-estado griegas. 

De acuerdo con Pomeroy (1975: 33), las póleis (ciudades-es- 
tado) nacieron, como institución, durante el periodo de la Grecia 
preclásica, específicamente, como producto de fuertes conflictos 
sociales y reestructuraciones significarivas en el desarrollo de la 
organización política. Ya a mediados del siglo VII a. C., duran- 
te el periodo arcaico,?? la mayoría de las ciudades griegas eran 
dirigidas por monarcas no elegidos constitucionalmente, los lla- 
mados tiranos. Para estas sociedades, la riqueza ganada por me- 
dio de alianzas matrimoniales era de fundamental importancia. 
Existieron en esta época, sin embargo, discrepancias elementales 
entre las diferentes sociedades griegas en cuanto a la función so- 
cial del matrimonio y de la familia patriarcal, así como en cuanto 
a la posición de la mujer en la sociedad. Sobre las diferencias 
que, más adelante, llegarían a surgir entre las ciudades-estado del 
mundo griego, Hirvonen (1968: 152) escribe: “Este desarrollo 
religioso parece haber coincidido con un cambio en los concep- 
tos y condiciones de la sociedad, del cual no hay otra evidencia 


22 El periodo arcaico se extiende aproximadamente del 800 al 500 a. €. 


más que el dererioro progresivo del estatus de la mujer cuando 
se waslada de Creta y Esparta hacia Atenas —una característica 
evidente hasta en los tiempos clásicos—”. 

Para una mejor comprensión de estas diferencias, es nece- 
sario investigar más detalladamente acerca de las discrepancias 
que surgieron, en tiempos posteriores, en torno a la configura- 
ción de las relaciones entre los géneros, entre Atenas y las otras 
ciudades-estado. 


EL ESPACIO PÚBLICO Y EL HOGAR: 
UNA COMPARACIÓN DEL ROL DE LA MUJER 
EN ÁTENAS Y EN ESPARTA 


Matrimonio, maternidad y derechos políticos: 
entre la coerción y la libertad 


A continuación, voy a realizar una comparación entre la po- 
sición social de las mujeres en Esparta y Gortina (Creta), y la 
posición especial que ocuparon en Átenas, tomando en cuenta, 
sobre todo, Jas ventajas y la mayor libertad de movimiento de 
las mujeres en las primeras dos ciudades, frente a la exclusión 
social que se practicaba en la Arenas clásica. En Arenas prevale- 
cía un ideal de lo femenino caracterizado por la subordinación 
y por una diferencia de lo masculino fuertemente jerarquizada. 
Este contraste de posiciones sociales diversas de las mujeres, de- 
finitivamente, debe haber desempeñado un rol considerable en 
las fantasías masculinas colectivas sobre las mujeres atenienses, 
sobre todo al ser comparadas con las extranjeras o con las muje- 
res no griegas O bárbaras (véanse, entre otros, Pomeroy, 1975 y 
Dertenhofer, 1994). 

En el código legal de Licurgas, escrito en el siglo VII a. C. 
en la ciudad de Esparta, y en el código legal de Gortina, de los 
siglos VII o VÍ a. C., se encuentra abundante información sobre 
la posición social de la mujer en estas ciudades, situación que 
contrasta significarivamente con la legislación de Solón, escrita 
en la Atenas del siglo VI. a. C. y con la de Pericles, del 451-450 


a, C., durante el periodo clásico.?? Comparativamente, como ve- 
remos a continuación, estas últimas son mucho más restrictivas 
que las de Esparta y Gortina. Sobre la compleja situación de las 
mujeres espartanas en comparación con las atenienses, afirma 
Dettenhofer (1994: 20) lo siguiente: 


Las espartanas practicaron una participación directa y de 
gran influencia en un ámbito que, en otros lugares, fue re- 
servado a los hombres: la polis. Además, las damas parecen 
haber tenido gran autoestima y haber sido. en su aciua- 
ción, generalmente muy parecidas a los hombres, por todo 
ello gozaron, además, de respeto y autoridad. Para los no 
espartanos, lo anterior parece haber sido suficiente como 
para hablar del “dominio de las mujeres”. Por ley, sin em- 
bargo, las mujeres en Esparta fueron igualmente excluidas 
de los derechos políticos como en Asenas. Entonces, ¿en qué 
se fundamentó la autoridad que formó la base del poder de 


estas mujeres? 


Mientras que la función principal de las mujeres espartanas 
era tener hijos, para la reproducción de la sociedad y de soldados 
para la guerra, en los hombres recaía la realización de las guerras y 
el ejercicio de la política. Tomando en cuenta el peso de estas dos 
funciones dentro de los intereses de la comunidad por el mante- 
nimiento del orden social, más allá de los intereses del individuo 
en lo privado, el rol de la mujer parece haber ocupado un lugar 
tan importante como el del hombre. La pregunta clave está, sin 
embargo, en las diferentes formas de conseguir el reconocimien- 
to social y el prestigio, los cuales se pudieron obtener por medio 
del rol social de las mujeres en las diferentes ciudades griegas. 

De acuerdo con Detrenhofer (1994), las esparranas, en com- 
paración con los hombres, disfrutaban de una situación relati- 
vamente igualitaria en campos como la educación, los rituales 
matrimoniales y el culto a los muertos. Las niñas y las jóvenes 


23 Este periodo abarca aproximadamente los siglos Y y IV a. C. 
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eran alimentadas de igual forma que los hombres, a diferencia de 
otras ciudades griegas en las que las mujeres eran alimentadas de- 
ficientemente en comparación con estos, como es el caso de las 
atenienses (véase, entre otros, Pomeroy, 1975). Las niñas partici- 
paban de la educación pública al lado de los niños, incluso de la 
formación intelectual, según una gran diversidad de testimonios 
de la época. En Atenas, al contrario, la educación de las mujeres 
se reducía a las labores domésticas; existía una división física y 
mental de los espacios de las jóvenes y de los jóvenes mucho más 
marcada que en Esparta. La edad para el matrimonio en el caso 
de las espartanas se alcanzaba con la madurez corporal, la cual se 
consideraba adquirida aproximadamente a los veinte años; para 
los hombres, el límite estaba en los treinta años. En compara- 
ción, la diferencia de edad en los matrimonios atenienses era 
bastante superior: mientras que para las mujeres la edad para el 
matrimonio se encontraba entre los trece y los quince años, para 
los hombres rondaba los treinta años, situación que generó una 
relación de poder entre el marido y la mujer mucho más marca- 
da en Átenas, que en Esparta. 

Según Pomeroy (1975), el adulterio en Esparta no era casti- 
gado de una forma tan severa como en otras ciudades griegas. 
Mientras el padre fuera un espartano, el que el hijo descendiera 
del esposo, no era indispensable como en Atenas. Incluso, de 
acuerdo con Vidal-Naquet (1970), existen diversas referencias 
de que, en caso de ausencia prolongada de los esposos por situa- 
ciones de guerra, las mujeres espartanas, para poder preservar la 
sociedad, procrearon sus hijos con los helotes?% o esclavos.2% En 


24 Los helotes no fueron esclavos verdaderos, ocuparon una posición social am- 
bigua en Laconia, dada su condición de grupo dominado por la inmigración 
de los dorios. Estaban vinculados “[...] al trabajo en una parcela del clero de 
un espartano y obligados a entregar la mitad de su producción, no obstante, 
económicamente, se encontraron en una posición comparativamente indepen- 
diente, dado que la mitad permaneció en sus manos, esto se puede atribuir po- 
siblemente a la época micénica. Los helotes realmente no formaron parte de la 
propiedad privada, sino que pertenecieron al Estado, el cual prohibió su venta y 
su liberación [...)” (H.B., “Helotes“, en El Pegueño Pauly, vol. 2, 1014-1015) 


25 Sobre la posición social de los esclavos espartanos diferente de los atenienses, 
propone el autor: “Siguiendo esta reflexión, traté de demostrar en otro lugar, 


estas referencias, la responsabilidad de asegurar la continuidad 
de la población recaía principalmente en las mujeres. 

En Atenas, por otro lado, prevaleció una percepción más es- 
tricta del matrimonio. Como nos indica Vidal-Naquet (1970: 
181), aquí era “totalmente inconcebible, que una ateniense se 
casara con un esclavo”. La bigamia temporal fue permitida en 
Arenas solo durante periodos determinados, con el fin de poder 
incrementar la población en situaciones excepcionales (como por 
ejemplo, escasez de hombres, alta morbilidad debido a guerras o 
abundancia de mujeres). De todas maneras, lo más importante 
fue asegurar en la procreación de hijos esta descendencia ate- 
niense tanto en la línea materna como paterna, con el fin de evi- 
tar en lo posible la mezcla con extranjeros. En el caso de la unión 
de hombres atenienses con mujeres extranjeras, el matrimonio 
fue inicialmente permitido hasta que fue legalmente prohibido 
veinte años antes de la aparición de la tragedia Medea: “En lo 
relativo al caso opuesto, es decir, el matrimonio de un ateniense 
con una aristócrata extranjera —muy frecuente en los círculos de 
la nobleza—, en el año 451 a. C., la democracia pone, en prin- 
cipio, término a esta práctica” (Vidal-Naquer, 1970: 183). Con 
esta nueva legislación, todos los matrimonios mixtos fueron con- 
siderados en Atenas relaciones ilegales. 

Pomeroy (1975) explica que las funciones principales de las 
mujeres en Atenas eran el matrimonio y la reproducción social de 
la población. El fin básico de la maternidad consistía en perpetuar 
la línea paterna, por lo tanto, el tener un hijo, sobre todo si era 
varón, significaba la consumación del matrimonio. Estos perte- 
necían al padre, razón por la cual, en caso de muerte o divorcio 
permanecían en la casa paterna. La mujer ateniense durante toda 


que la absoluta ausencia de significado politico del esclavo ateniense, del que 
nadie se podría imaginar que como tal pudiera tener acceso a algún puesto 
público, se contrapone al muy real derecho político de los helotes o penestes. 
La historia espartana hasta la época de Nabis se conforma parcialmente a partir 
de sus rebeliones y reivindicaciones” (Ibid, 169). Incluso, de acuerdo con el 
autor, en Esparta, la participación de los helotes en la guerra no seria del todo 
impensable. En Atenas, las acciones militares de los esclavos en casos extre- 
mos, estaba asociadas necesariamente con su liberación (181). 
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su vida permanecía bajo la tutela de un representante legal; era 
este primero el padre y luego el esposo o su representante. El ma- 
trimonio podía ser disuelto por acuerdo mutuo o por petición de 
uno de los esposos; en caso de que fuera la mujer quien solicitara 
el divorcio, su padre o su representante legal estaban obligados a 
intervenir, lo cual, no obstante, perjudicaba su reputación. 

Pero volvamos ahora a las diversas relaciones entre el oikos y el 
espacio público en Atenas, Esparta y Gortina, para contrastar así las 
diferencias. En relación con la situación particularmente favorable 
en Esparta, no se puede sostener que la diferencia sea el resultado 
del rol especial que la reproducción haya tenido en esta sociedad, 
debido a que esta fue una tarea esencial de las mujeres en todas las 
ciudades. Al igual que las atenienses, las mujeres espartanas se ocu- 
paban de las tareas del oikos,%% mientras que los hombres se encar- 
gaban, ante todo, de lo político y militar. Aun así, en cada ciudad, 
las actividades del oíkos tuvieron significados muy diferentes. 

En Esparta existió una división del trabajo entre los géneros, 
mucho más estricta que en Atenas. Mientras que los hombres 
se ocupaban de las tareas políticas y militares, las mujeres se en- 
cargaban de la organización económica de la polis, tanto de la 
administración del claros?” como del comercio. Lo anterior parece 
estar relacionado con el rol específico de los helotes espartanos, 
los cuales a diferencia de los esclavos atenienses, no eran propie- 
dad de sus dueños, sino que pertenecían al Estado. Este hecho no 
permirió que los dueños, por medio de un trato particular o una 
educación especial para sus esclavos, pudiesen ganar su confianza, 
como ocurrió en otras ciudades griegas, como por ejemplo, en 
Atenas. En Esparta, las relaciones entre amos y esclavos fueron 
mucho más conflictivas, se caracterizaban por la desconfianza y 
—como ya se ha mencionado— fueron determinadas por las perma- 
nentes revueltas y las exigencias de estos. Lo anterior dificulró la 
posibilidad de relegar la administración del oikos a los esclavos. 


26  Eloikos griego abarca no solo la casa de habitación, sino además todas las pro- 
piedades de bienes e inmuebles de la familia, incluyendo también los esclavos, 
la tierra y los animales. 


27 — Se trata de las fincas o terrenos que eran propiedad de los ciudadanos espartanos. 


Existió, además, tanto entre las mujeres como entre los hom- 
bres, una ideología común y una fuerte identificación con los 
intereses colectivos de la polis, ambos eran considerados como 
sus representantes. Es probablemente por esta razón que se da 
una clara separación de tareas entre los géneros, pero no una 
separación rígida entre lo público y lo privado, debido a que 
las mujeres se ocupaban en las actividades económicas ubicadas 
fuera del oikos. Es importante recordar que Esparta fue, en com- 
paración con Atenas, una ciudad mucho más pequeña y de vo- 
cación agrícola; fue poco más que un asentamiento conformado 
por varios pueblos. 

Atenas, por el contrario, fue una de las ciudades más grandes 
de Grecia, con una organización interna de carácter urbano. Re- 
lacionada con el proceso de urbanización, existió aquí una divi- 
sión del trabajo equivalente a una separación más estricta entre 
los espacios masculinos y femeninos. Sobre lo anterior, Detten- 
hofer (1994: 28) afirma lo siguiente: “Los hombres no solo se 
ocupaban de la política y las actividades militares resultantes de 
esta, sino también de la estabilidad económica del oikos. Las mu- 
jeres estaban encargadas únicamente de los trabajos dentro de la 
casa”. Es importante aclarar que esta situación no se daba de igual 
forma para las mujeres de diferentes clases sociales. Siguiendo a 
Pomeroy (1975), con el desarrollo de la vida urbana en Atenas, 
se estableció una separación más marcada entre las actividades de 
las clases altas y las bajas, así como, entre aquellas de los hombres 
y de las mujeres. Con respecto a las actividades fuera del oikos, 
se trataba de evitar que fueran realizadas por las mujeres. Traer 
agua de las fuentes que se habían instalado, cuando era posible, 
se les asignaba a las esclavas, e ir al mercado por la comida era 
una actividad de los hombres. Las mujeres de la clase alta se en- 
cargaban sobre todo de la administración de la casa, en lugar de 
realizar las actividades ellas mismas. En el caso de las clases bajas, 
la situación se complicaba porque las mujeres, incluso las ciu- 
dadanas, tenían que salir a trabajar, principalmente en aquellas 
actividades típicamente femeninas: “Las mujeres fueron emplea- 
das como lavanderas, en la producción de lana, así como en otras 
industrias de fabricación textil. Ellas trabajaban, también, como 
vendedoras, ofreciendo comida o los productos hilados o tejidos 


Al 


por ellas en sus casas. Algunas vendían guirnaldas elaboradas 
por ellas. Las mujeres fueron empleadas también como niñeras y 
parteras” (Pomeroy, 1975: 73). Lo anterior quiere decir que estas 
mujeres podían andar libremente por las calles y establecer con- 
tactos sociales en espacios públicos, por lo que la reclusión de la 
mujer en el oíkos, a pesar de los ideales atenienses de la época, era 
muy relativa. Se podría decir en otras palabras, entonces, que las 
mujeres de ambas polis trabajaban diariamente fuera de las casas. 
Estaban integradas en la vida pública, estuvieron presentes en 
las calles y en el mercado y podían, además, visitar los lugares 
sagrados y el cementerio, una presencia que coincide con la po- 
sición especial de las figuras femeninas en las representaciones 
teatrales. Sobre ello es importante resaltar que los escenarios tea- 
trales —como lugar de acción de las tragedias— se ubicaron por lo 
general al aire libre, como por ejemplo, “frente al castillo de un 
rey o en un campamento militar” (Nancy, 1992: 58). La diferen- 
cia determinante entre las dos ciudades fue entonces el grado de 
aceptación de la integración de las mujeres. Consecuentemente 
con los ideales arenienses, que correspondían a la vida cotidiana 
de la clase alta, se intentó reducir en lo posible el ámbito vital de 
las mujeres al interior del hogar. 

Es importante describir más detalladamente el estatus políti- 
co y legal de las mujeres en las diferentes ciudades-estado. En las 
complicadas relaciones entre el oíkos y la polis parece posible des- 
cifrar una condición esencial para comprender la diferencia en 
las relaciones de género entre Atenas, Esparta y Gortina. Mien- 
tras en Esparta, se mantuvo la supremacía de la organización en 
casas individuales sobre la estructura de la polís, en Atenas las 
casas pasaron a ocupar un papel secundario frente al peso cre- 
ciente que la vida pública de la polís iba adquiriendo. Aristóteles 
relaciona esta supremacía de las casas y el dominio de las mujeres, 
características de “pueblos militarizados y bélicos” como Espar- 
ta, con la preferencia por la riqueza, la avaricia y la decadencia 
moral, como lo indica Wagner-Hasel (1992).28 Por esta razón, él 


28 Véase sobre esto la Política de Aristóteles, Il, 1269b-1271b. 


defendió la abolición de las casas y abogó, implícitamente, por 
la restricción del poder de las mujeres en la sociedad. El dominio 
femenino de las espartanas representaba para los atenienses una 
doble amenaza. Por un lado, el poder de las mujeres fue consi- 
derado como una influencia ajena y funesta, desde el exterior y, 
por otro, como un peligro interno, que emanaba de las mismas 
mujeres atenienses, representantes asimismo del caos, la natura- 
leza o la impulsividad. 

Para comprender mejor de qué manera los conflictos entre 
el oikos y la polis influyeron en las diferentes posiciones socia- 
les de las mujeres, voy a retomar el papel que, de acuerdo con 
Leduc (1990), ocupaban en este contexto las formas de ma- 
trimonio y las relaciones de parentesco. En su interpretación 
del matrimonio en Grecia en el periodo comprendido entre 
los siglos VIII y IV a. C., Leduc compara la situación especial 
de la mujer en Gortina (Creta) y en Atenas, y propone enten- 
der el origen de las ciudades-estado griegas como un cambio 
fundamental en las relaciones de parentesco. Á parrir de este 
principio, la autora establece una correlación entre la elección 
dentro del sistema matrimonial y dentro del sistema político en 
cada una de estas ciudades. 

En Gortina, la posesión de una parcela de tierra era la condi- 
ción que determinaba la pertenencia a la comunidad y los lími- 
tes de esta comunidad. La tierra era una riqueza que se heredaba 
de generación en generación y que no entraba en el intercambio 
comercial. En el momento de recibir la tierra de la madre y del 
padre, quedaba establecido el parentesco de los hijos con am- 
bos; en consecuencia, los bienes de cada uno permanecían rigu- 
rosamente separados, debido a que en realidad pertenecían a los 
hijos. Ni el hombre ni la mujer tenían poder sobre los bienes o 
sobre la persona de su esposo o esposa. La posición social de la 
mujer en Gortina resulta, en síntesis, bastante clara: 


Vinculada a la tierra cívica, el “signo concreto” de la ciu- 
dadanía, la mujer de Gortina es una “ciudadana”, aun 
cuando su sexo la excluya de las prácticas colectivas en las 
que está “sumergido” lo político (comidas comunes, re- 
uniones en el ágora, guerra). No debe su condición social 


al nacimiento ni al matrimonio, ni a la maternidad. Para 
que se reconozca su existencia social no es menester que sea 


dada como reproductora. (Leduc, 1990: 283) 


Por el contrario, en Atenas, donde la jerarquía de las casas 
ciudadanas fue desechada, la situación era muy diferente. Las 
hijas eran dadas en matrimonio con una dote patrimonial, ge- 
neralmente en forma de dinero, debido a que la casa, la tierra y 
los esclavos los heredaban los hijos. Aunque la novia y su dote 
no pasaran a ser posesión del marido, quedaban bajo su tutela y 
este ejercía el poder sobre su esposa y los bienes que la acompa- 
ñaban. La mujer quedaba reducida a una eterna menor de edad, 
dependiente del control que ejercía el esposo-tutor sobre todos 
sus actos públicos. El matrimonio tenía la función de “poner en 
circulación” a las mujeres y el dinero; aumentaba la riqueza de 
los hombres que tenían su tutela (por esta razón, a veces se acos- 
cumbraba a entregar varias veces a las hijas en matrimonio). 

Sobre la situación jurídica de las mujeres espartanas, la cual 
ha causado una polémica discusión entre los estudiosos, Det- 
tenhofer (1994: 36) opina lo siguiente: “A menudo se acepta 
en las investigaciones, que la espartana tenía derechos heredi- 
carios a la propiedad, incluso cuando existían hermanos. Tam- 
bién se supone que tenía poderes similares sobre su dote a los 
de las mujeres en la Gortina dórica”. Sobre si estas afirmacio- 
nes corresponden a la realidad espartana de esta época, existen 
hasta la fecha opiniones encontradas. Según Detrenhofer, este 
problema se podría resolver no solo con base en las relaciones 
hereditarias y de propiedad, imposibles de reconstruir, sino 
también partiendo de la administración efectiva de la propie- 
dad, la cual sí fue realizada por las mujeres. En este contexto, 
Aristóteles postuló en la Política, que las mujeres en Esparta 
poseían casi dos quintas partes del territorio, debido a que 
hubo muchas herederas y estas fueron beneficiadas con dotes 
sustanciales (II, 1270a, 15). Se habla a menudo de la riqueza 
de las mujeres espartanas y de su creciente poder como conse- 
cuencia de este bienestar económico. Siguiendo a Pomeroy, las 
mujeres en Gortina tenían el derecho de poseer propiedades, 
así como de administrarlas y heredarlas a sus hijos. Después de 


un divorcio, las mujeres recibían su propiedad y la mitad de 
los bienes generados por las actividades de la casa. Su trabajo 
era considerado como producción de riqueza y, en caso de un 
divorcio o de viudez, era valorado como tal. 

Aunque las mujeres en Atenas también podían obtener pro- 
piedades con su dote, como regalos o herencia, e incluso podían 
encargarse de asuntos financieros, siempre estuvieron bajo la tu- 
tela de sus guardianes. La independencia económica no parece 
haber sido parte de los derechos legales de las mujeres atenien- 
ses, quienes —como ya lo vimos— estaban excluidas de la ciuda- 
danía. La polis griega, de acuerdo con Vidal-Naquet (1970), fue 
organizada, aparentemente, según el principio de una comuni- 
dad de hombres y ciudadanos, de la cual tanto las mujeres como 
los esclavos quedaron excluidos. No obstante, como ya hemos 
visto, en el caso de la mujeres, a diferencia de los esclavos, esta 
exclusión no fue tan absoluta como parece a primera vista o 
como anhelaban algunos atenienses. El ejemplo de la prostitu- 
ción demuestra que muchas esclavas o mujeres libres ejercían 
esta profesión y ganaban dinero de esta forma; incluso, existían 
burdeles estatales (véase, entre otros, Pomeroy, 1975: 89). Estos 
aspectos implicaban una independencia relativa frente al control 
que se ejercía sobre las mujeres. Algunas hasta llegaron a hacerse 
famosas, como por ejemplo Aspasia, quien fue la compañera de 
Pericles ( siglo V a. C.). Otras también fueron honradas después 
de su muerte con monumentos fúnebres erigidos especialmente 
para ellas. 22 


Medea como transgresora 


Gracias a la sedimentación de la historia en el drama, Me- 
dea pudo representar para los atenienses a una figura femenina 
provocadora en relación con el rol decisivo que el matrimonio 
y la maternidad desempeñaban en la vida de las mujeres. Escu- 
chemos las voces de los protagonistas sobre el estrecho vínculo 


29 Véase 11.V.: “Hetaira” en El Pequeño Pauly, vol. 2, 1122. 


prevaleciente en aquella época, entre paternidad y matrimonio. 
En relación con el derecho de quedarse con los niños, Jasón le 
pregunta a Medea lo siguiente: “¿Qué necesidad tienes tú de hi- 
jos? Yo tengo interés en que los hijos que han de venir sirvan de 
ayuda a los que viven” (y. 565-567). De acuerdo con su percep- 
ción, es incuestionable que los hijos personifican la continuidad 
de la supremacía masculina. 

En consecuencia, Medea no necesita de hijos. Ofreciendo al 
esposo sus descendientes, la tarea femenina está cumplida. Sobre 
este significado especial que los hijos tenian para un hombre, le 
reclama Medea a Jasón: “Y a cambio de estos favores, ¡oh el más 
malvado de los hombres!, nos has traicionado y has tomado un 
nuevo lecho, a pesar de tener hijos. Si no los hubieras tenido, 
se te habría perdonado enamorarte de ese lecho” (v. 487-491). 
Habiéndole dado dos hijos, Medea considera que ha cumplido 
con su contrato matrimonial y, por consiguiente, no merece este 
castigo. En la escena final de la tragedia, Jasón se lamenta ante 
Medea: “... al dejarme sin ellos, me destruiste ...” (v. 1328). Acto 
seguido, llora desesperadamente la muerte de sus hijos y de su 
nueva esposa: “A mí solo me queda lamentar mi destino, no po- 
dré disfrutar de mi nuevo matrimonio y a los hijos que engendré 
y crié no podré hablarles vivos, los he perdido para siempre” (y. 
1347-1350). Una vida sin hijos se convierte para Jasón en una 
existencia sin sentido. Al dejarlo sin descendencia, Medea des- 
truye su posición social como hombre. Á su vez, ella se resiste 
a la explotación de su maternidad, a que su feminidad se vea 
reducida a la función exclusiva de convertirse en un instrumento 
de la sociedad para su reproducción. 

Asimismo, en lo referente a la función social del nacimiento 
en Atenas y en Esparta, se pueden determinar diferencias signi- 
ficativas que cobran vida en la tragedia de Medea. El parto era 
considerado, en ambos lugares, una fase crítica en la vida de una 
mujer, el peligro experimentado durante este fue comparado con 
el riesgo al cual debía exponerse el hombre durante la guerra. No 
obstante, a diferencia de las atenienses, las mujeres espartanas 
que morían durante el parto, recibían el mismo reconocimiento 
que los hombres caídos en el campo de batalla. Tanto a aquellos 
hombres como a aquellas mujeres les era concedido el honor de 


no ser enterrados de forma anónima.% El prestigio social de la 
maternidad en Atenas, sin embargo, no era comparable con el 
reconocimiento social disfrutado por los guerreros, los políti- 
cos o los poetas. Más bien, el rol femenino en la procreación 
fue menospreciado a menudo y visto como de segundo rango 
frente a la función asumida por los hombres en la fecundación, 
tal y como lo afirmó Aristóteles en relación con la diferencia 
entre los géneros.?** 

Sobre lo anterior, quisiera recordar la famosa comparación 
que hace Medea entre los riesgos a los que se exponen los hom- 
bres durante la batalla y los que les esperan a las mujeres duran- 
te el parto: “Dicen que vivimos en la casa una vida exenta de 
peligros, mientras ellos luchan con la lanza. ¡Necios! Preferiría 
tres veces estar a pie firme con un escudo, que dar a luz una sola 
vez” (v. 248-251). Esta comparación parece hacer referencia a 
la falta de reconocimiento que las mujeres atenienses tenían 
que soportar en relación con su maternidad, lo cual contrasta- 
ba con la importancia social de que gozaba la maternidad en 
otras ciudades griegas. Posiblemente, los atenienses tuvieron 
conocimiento de esta discrepancia, en el reconocimiento social 
hacia las mujeres, con otras ciudades. Sobre este particular, se 
puede afirmar que la figura de Medea representa una especie 
de rebeldía contra esta concepción tan diferente de la materni- 
dad. Como figura trágica que cuestiona la importancia social 
de la maternidad y del matrimonio y como representación de 
una madre que decide sobre la vida y la muerte de sus hijos, 
personifica una figura femenina muy poco convencional para 
su época. Sin embargo, Medea desempeña no solo un rol de 
oposición frente a la función social de las mujeres como madres 
y esposas, sino uno que no corresponde al ideal de una vida en 
la reclusión del oikos. 

Medea personifica a una figura femenina provocativa, cu- 
yas actividades precisamente no están restringidas al ámbito 


30 Véase Plutarco, Licurgos 27.3, citado por Pomeroy, 1975, 36. 


31 Véase De la procreación y la gestación de los animales Y, 732a, 736b-739b, 
765b9 y siguientes. 


privado. Como mujer joven y enamorada habría partido hacia 
el extranjero. Viajó por algunas de las ciudades más importan- 
ves de Grecia y se asentó finalmente con su esposo en Corinto, 
donde obtuvo fama y reconocimiento social. De forma evi- 
dente, ella actúa como figura femenina contraria a los ideales 
atenienses de la feminidad, según los cuales las mujeres debían 
vivir como desconocidas, inadvertidas y aisladas. Como repre- 
sentación de una mujer inteligente, educada, incluso, casada y 
con hijos propios, ella se convirtió para los atenienses en una 
figura femenina incómoda, que provocó en los hombres -según 
se dice— tanto fascinación y atracción como horror y desprecio. 
Su capacidad de autodeterminación y su espíritu rebelde fue- 
ron considerados en la Atenas clásica como una transgresión de 
las diferencias entre los géneros, relacionada para los hombres 
atenienses probablemente con el temido dominio de las mujeres, 
predominante en otras ciudades griegas 

La unión de Jasón y Medea representa, precisamente para los 
atenienses, una relación matrimonial ilegal, de la cual no po- 
drían nacer hijos legítimos. Aunque en el mito Jasón no es ate- 
niense, en la tragedia él personifica lo griego y lo nativo frente 
a la extranjera o bárbara Medea. Su matrimonio representa una 
especie de mezcla contaminante, que atenta contra las exigencias 
del mito ateniense de la autoctonía y contra la supuesta pureza 
original del pueblo ateniense. Este matrimonio, ilegítimo según 
la nueva legislación ática, así como el producto de su descenden- 
cia, se pone en escena mediante una relación muy conflictiva 
entre los protagonistas. Pareciera que la relación prohibida entre 
atenienses y extranjeros representa, asimismo, una lucha insupe- 
rable entre los géneros. 

Recordemos, en este contexto, lo que Medea nos tiene que 
decir sobre la sinuación desventajosa para las mujeres dentro 
del matrimonio: “De todo lo que tiene vida y pensamiento, 


32 En este lugar es importante recordar el poco reconocimiento social que recibió 
la tragedia Medea en su primera presentación en el 431 a. C. Mientras que el 
trágico Euforión obtuvo el primer premio y Sófocles el segundo, Eurípides 
tuvo que contentarse con el último lugar (Medina, 1977: 203). 


nosotras, las mujeres, somos el ser más desgraciado. Empe- 
zamos por tener que comprar un esposo con dispendio de 
riquezas y tomar un amo de nuestro cuerpo, y este es el peor 
de los males” (v. 230-235). Posteriormente, en relación con 
las restricciones políticas contra las mujeres y los extranjeros 
en Atenas, ella se lamenta frente al coro femenino sobre su si- 
ruación doblemente desventajosa como mujer extranjera: “Tú 
tienes aquí una ciudad, una casa paterna, una vida cómoda y 
la compañía de tus amigos. Yo, en cambio, sola y sin patria, 
recibo los ultrajes de un hombre que me ha arrebatado como 
botín de una tierra extranjera, sin madre, sin hermano, sin 
pariente en que pueda encontrar otro abrigo a mi desgracia” 
(v. 253-258). 

Medea representa aquí a una mujer que, por medio de su 
confrontación interna con el imaginario social de lo femenino 
en la Atenas clásica, provoca una ruptura con las tradiciones 
culturales. Ella problematiza la discriminación que las mujeres 
y los extranjeros viven, separándose del ordenamiento cívico y 
de género. Medea no quiere someterse a la imposición cultural 
que reduce a la mujer a un simple objeto de intercambio, ni a la 
posición de segunda clase que debe vivir como extranjera. Asi- 
mismo, Medea hace referencia en la tragedia a las consecuencias 
negativas que el matrimonio puede acarrear para las mujeres: 
“A las mujeres no les da buena fama la separación del marido 
y tampoco les es posible repudiarlo” (v. 236-238). Aunque era 
permitido por la ley, el divorcio para la mujer representaba una 
deshonra, lo cual también se ve expresado en los lamentos de 
Medea. La extrema dependencia de las mujeres respecto de la 
unión matrimonial se pone en escena a lo largo de la acción 
trágica del drama. Una mujer sola o divorciada tenía una mala 
reputación, una pobre imagen ante la sociedad y no era recono- 
cida de forma adecuada por esta. 

¿Qué significado tiene en la escenificación trágica que lo ex- 
tranjero esté precisamente personificado por una figura feme- 
nina tan provocadora? En las siguientes páginas me referiré a 
esta equiparación en la obra de Eurípides, partiendo tanto de la 
interpretación de la posición social de las mujeres en esa época 
como de las imágenes atenienses sobre la feminidad. 
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Medea representa una figura de transición entre el viejo 
mundo religioso y el nuevo ámbito de lo político. Por un lado, 
ella toma la palabra como personaje trágico y uriliza un lenguaje 
argumentativo en relación con la situación legal y política de 
las mujeres; por otro lado, ella defiende imágenes antiguas del 
mundo religioso y mítico. En relación con la ruprura cultural 
entre las viejas leyes impuestas por los dioses y el nuevo ordena- 
miento jurídico, Medea le reclama a Jasón: “Se ha desvanecido 
la confianza en los juramentos y no puedo saber si crees que 
los dioses de antes ya no reinan, o si piensas que ahora hay le- 
yes nuevas entre los hombres, porque eres consciente, qué duda 
cabe, de que no has respetado los juramentos que me hiciste” 
(v. 492-495). En la medida en que ella defiende, frente al nuevo 
sistema jurídico, los antiguos contratos matrimoniales y jura- 
mentos de lealtad, personifica a una defensora del viejo mundo 
desvalorizado de los dioses. 

Como una figura femenina con capacidad para actuar indivi- 
dualmente, Medea, por medio de su matrimonio y del abandono 
de su patria, rompe con las tradiciones culturales. En lugar de 
dejar que se le case, ella toma una decisión propia, elige de forma 
independiente una relación de amor y, de esta manera, trans- 
grede tanto los límites impuestos por el poder paterno como las 
fronteras interpuestas en las relaciones entre los géneros. La vio- 
lación de los rituales colectivos del matrimonio y su oposición 
a una concepción de mundo asociada a ellos, significan, en una 
sociedad patrilineal como la de Atenas, un distanciamiento del 
orden de los roles de cada género y una ruptura de las tradicio- 
nes culturales, considerada un crimen. Al deshacer violentamen- 
te sus vínculos con la patria —a través del matrimonio escogido, 
del asesinato y la traición— ella se resiste a la adaptación al orde- 
namiento patrilineal y busca un camino propio, un sentido de 
la vida particular. Como figura trágica, ella no solo toma una 
decisión individual en el sentido de un proyecto de vida per- 
sonal, sino que representa, por su contradicción interna con el 
imaginario social dominante, una expansión de las imágenes de 
feminidad. En aquella época remota, se transforma en una figura 
femenina muy poco convencional para los griegos, que encarna 
la autorreflexión y la autoderterminación en la mujer. 


En este sentido, se puede ahora formular la siguiente pre- 
gunta: ¿Qué significaba en la Atenas clásica que una mujer 
ejerciera esta transgresión de las normas matrimoniales y las 
delimitaciones cívicas sobre la ciudadanía? ¿Cuál pudo haber 
sido la intención de Eurípides en la creación literaria de una 
figura femenina tan inadmisible para el teatro, el cual por cier- 
to fue una de las instituciones públicas más importantes? ¿Por 
qué frente a su lucha por la autonomía y por un proyecto de 
vida individual termina Medea en una situación trágica y qué 
tiene que ver esto con las diferencias existentes en esa época 
en las relaciones entre los géneros, entre Atenas y las otras 
ciudades griegas? 

Algunas mujeres reales de la Historia, de las cuales desafor- 
tunadamente muy poco ha sido documentado, parecen haber 
sido ejemplos manifiestos de autoestima y autodeterminación 
y pueden haber servido como modelos para las extraordina- 
rias figuras femeninas de las tragedias, La Clitemnestra y la 
Casandra de Esquilo, la Antígona de Sófocles o la Medea y la 
Hécuba de Eurípides pueden ubicarse, en el nivel simbólico, 
como representantes de las mujeres independientes en la Epo- 
ca Antigua. Por un lado, ellas defienden la continuidad de las 
antiguas tradiciones religiosas, por otro lado, sin embargo, 
simbolizan una ruptura con las imágenes de la moral y del 
mundo político-jurídico de la Atenas clásica. Como heroínas 
trágicas, ellas personifican a mujeres ricas y poderosas que 
disponían de una posición social independiente y de cierta 
libertad frente a las normas sociales. Pareciera, entonces, que 
en aquella época ni en Esparta o Creta, ni en Atenas, era po- 
sible establecer una línea de delimitación clara entre la vida 
cotidiana y el mundo público. Una diferencia más bien nebu- 
losa entre las ciudades se muestra como una prueba, a un mis- 
mo tiempo, evidente y conflictiva, de las complejas relaciones 
entre el estatus social de los hombres y el de las mujeres en 
la Antigiiedad. Una vez expuestas estas reflexiones sobre las 
diferencias existentes entre las ciudades-estado griegas, voy a 
comparar ahora el mundo religioso y el político, para enfa- 
tizar una vez más la paradójica situación de las mujeres en el 
espacio público. 


Sobre feminidad y religión 


Con respecto al significado que el anriguo vínculo entre las 
mujeres y lo religioso tenía en esa época, tematizado también en 
la Medea de Eurípides, considero importante explorar a continua- 
ción el significativo e indispensable rol que las mujeres desarrolla- 
ban en los festejos rituales y religiosos. Como ya se demostró, en 
la mayoría de las ciudades griegas y aún de forma más evidente 
en Atenas —en comparación con Esparta y Gortina, donde la si- 
tuación era mucho más flexible— las mujeres permanecieron rela- 
tivamente excluidas de manera legal de la vida pública, así como 
de la vida activa de los ciudadanos, la organización política y el 
comercio. Paradójicamente, ellas cumplieron una función muy 
importante en el mundo religioso, específicamente en la realiza- 
ción de ritos y servicios religiosos. Bruit Zaidman (1990) señala 
que las mujeres tenian por lo general una participación relativa- 
mente activa e importante en la vida religiosa de las ciudades. Lo 
anterior hace referencia no solo a los ritos relacionados con los 
espacios más cercanos al oíkos, sino también a las grandes proce- 
siones religiosas. En algunas de estas celebraciones religiosas ellas 
eran las responsables por la fertilidad de la población, la produc- 
tividad de la tierra, así como por la cohesión política derivada de 
la aceptación de las leyes; en otras jugaron un rol decisivo como 
garantes de la unidad y continuidad de la ciudad. A su vez, las 
mujeres eran en el oíkos las responsables de los ritos relacionados 
con el matrimonio, el nacimiento y la muerte, entonces asociados 
con la creación de la vida y la representación de la muerte. 

Comencemos con la participación de las mujeres en las gran- 
des fiestas religiosas, las cuales eran indispensables para fortalecer 
la identificación de la población con los ideales y los valores co- 
lectivos sobre los cuales se sustentó su integración en ciudades. 
Estas fiestas, de acuerdo con Bruit Zaidman (1990), tenían que 
ver con los símbolos primordiales de la vida civilizada: el tejido, 
la agricultura y el vino, los cuales, para los griegos, paradójica- 
mente, estaban íntimamente asociados a la mujer y lo femenino, 
como veremos en las páginas siguientes. Un aspecto básico al 
respecto, se manifiesta en el lugar primordial que las sacerdo- 
tisas siguieron ocupando en el mundo religioso de las ciudades 


griegas, a pesar de la pérdida de poder en el campo de lo político 
que hemos anotado. Bruit Zaidman resume la situación de las 
mujeres sacerdorisas como sigue: “Elegidas o echadas a suertes 
al igual que los sacerdotes, ocupan en ciertos casos un lugar de 
primer orden y reciben, con el mismo derecho que estos, su parte 
de honor en el reparto que sigue al sacrificio [...] Las sacerdotisas 
parecen compartir con los sacerdotes los mismos derechos y los 
mismos deberes” (1990: 415). No obstante, el gesto de matar 
durante el sacrificio parece ser que era considesado como un acto 
estrictamente masculino, donde la excepción viene a confirmar 
la regla. A pesar de estas diferencias, probablemente es en este 
espacio de lo religioso donde las mujeres atenienses llegaron a ser 
tratadas como ciudadanas. 

Las Tesmoforias, fiestas dedicadas a Deméter y Perséfone, 
divinidades que velaban por la fecundidad de las mujeres, la 
fertilidad de la tierra y la cohesión política de la ciudad, eran 
organizadas y llevadas a cabo exclusivamente por las mujeres, la 
participación de los hombres estaba prohibida. En estas fiestas, 
parece que se admitía a todas las esposas legítimas de ciudadanos; 
no se limitaba la participación a las mujeres aristocráticas, como 
ocurría en otras celebraciones religiosas. Siguiendo a la misma 
autora, las mujeres controlaban no solo el espacio político sino 
también el espacio sacrificial, con excepción del momento del 
sacrificio. Para matar al animal, parece que se necesitaba la par- 
ticipación de un sacrificador, quien era expulsado apenas termi- 
naba su labor. Las fiestas duraban tres días durante los cuales las 
mujeres se aislaban del resto de la colectividad y, adicionalmente 
a los rituales correspondientes a cada día —la subida, el ayuno y el 
sacrificio—, añadían otros rituales secretos de los que no se podía 
hablar y en los que prevalecían las burlas y las conversaciones 
escandalosas (véase, entre otros Bremmer, 1996). 

También en las fiestas de las “peploforias”, realizadas en di- 
versas ciudades griegas, las mujeres desempeñaban un papel pri- 
mordial. Un grupo selecto de doncellas y sacerdotisas se encar- 
gaban de tejerle un peplo a la diosa o al dios de la ciudad, para 
luego transportarlo hasta el templo por medio de una procesión 
en la que participaban los jóvenes de los dos sexos. El tejido, que 
representaba el trabajo femenino materiarializado en el peplo 


sagrado, siguiendo el análisis de Bruit Zaidman, simbolizaba la 
constitución y la permanencia de la vida civilizada en las ciuda- 
des. Esta se fundaba en la renovación constante, cada cierto pe- 
riodo, del vínculo con la diosa o el dios de la ciudad. Al respecto, 
la autora compara las imágenes del tejer continuo de Penélope y 
de la unión creada en el proceso de entrelazar los hilos para for- 
mar el tejido, con la cohesión interna y la continuidad histórica 
de las ciudades. 

En estas grandes fiestas las jovencitas tuvieron un papel rele- 
vante no solo en el tejido del peplo, sino también en las diver- 
sas actividades realizadas. Las canéforas, un grupo de niñas que 
habían entrado en la pubertad y que eran escogidas entre las 
familias más poderosas de la ciudad, se encargaban, durante la 
procesión, de transportar la canasta con los granos que ocultaban 
el cuchillo del sacrificio. En otros casos, de forma semejante, se 
escogían jovencitas que transportaban el agua que se iba a utilizar 
para afilar el cuchillo y el hacha del sacrificio. Estas compartían 
el honor de participar en la repartición ritual de la comida sacri- 
ficial. Asimismo, se acostumbraba a formar coros de muchachas 
que realizaban juegos y danzas rituales durante las procesiones 
o los cultos de iniciación. En las grandes fiestas de iniciación 
de los adolescentes participaba de forma colectiva toda la pobla- 
ción, incluyendo los niños y las mujeres. Estas eran realizadas 
generalmente en honor de Artemis o Apolo, dioses asociados con 
este periodo de transición entre la niñez y la vida adulta. En estas 
festividades, los jóvenes de uno u otro sexo les ofrecían sus cabe- 
llos o sus primeros vellos a los dioses y desfilaban en las proce- 
siones hacia el templo. Los jóvenes y, en especial las muchachas, 
eran convocados en las grandes fiestas cívicas para manifestarse 
en las procesiones, los coros, las danzas e, incluso, en los rituales 
en torno al sacrificio. 


33 — Ensu análisis sobre los vasos atenienses de los siglos V y IV a, C., Lissarrague 
(1990) comenta que en las imágenes sobre música y danzas en las ejecuciones 
corales, las que aparecen son en su gran mayoría niñas o mujeres. Igualmente 
existe una serie de representaciones en las que se muestran grupos de mujeres 
tocando sus instrumentos. Parece ser difícil poder precisar el contexto en el que 
las escenas sobre la enseñanza musical o coreográfica se desarrollaron. 


Por último, antes de terminar esta discusión sobre la par 
ticipación de las mujeres en la vida religiosa, voy a referirme a 
la función de las mujeres dentro de aquellos rituales, que =sin 
poseer un carácter colectivo— fueron realizados en el oíkos. Estas 
fiestas, cuya organización fue asumida principalmente por las 
mujeres, giraban en torno al matrimonio, al nacimiento y la 
muerte. De esta manera, las mujeres estaban vinculadas con los 
procesos de transición de la infancia hacia la vida adulta, de la 
vida a la muerte y de la contaminación a la purificación. So- 
bre el significado del matrimonio para la mujer, comenta Bruit 
Zaidman (1990: 400) lo siguiente: 


Los rituales alrededor del matrimonio constituyen la cul- 
minación de la integración de la doncella en la vida adulta 
y por medio de ella, en la ciudad [...] Desde el punto de 
vista de su lugar en la vida social, esto significa que cambia 
de oikos, abandona la casa de su padre para entrar en la 
de su esposo, en relación con el cual se le identificará en la 
ciudad a partir de ese momento. Eso significa también que 
deja detrás de ella, con su vida de niña, el medio donde 
ha vivido su familia y sus compañeros— para entrar en 
un mundo extraño y una casa nueva junto a su esposo, 
también él extraño. 


En lugar de formar una ceremonia única, los rituales atenien- 
ses del matrimonio se dividían en tres fases: los preparativos de 
purificación de la novia y la despedida de la casa paterna, el paso 
de casa, acompañado del banquete y el sacrificio, y la recepción 
de la novia en la nueva casa. En todos estos momentos, las encas- 
gadas de la organización eran la madre de la novia, las mujeres de 
la casa y la nympheuteria, quien presidía los diferentes rituales. 

En relación con los rituales en torno al nacimiento, de 
acuerdo con la misma autora, primero se cumplía el periodo 


34 Se deriva de numphé, denominación para la joven esposa, que todavia no ha 
parido, además indica el estado entre la parthenos, virgen joven, y la guné, 
mujer casada con hijos (véase Bruit Zaidman, 1990: 405). 


76 


de purificación de la madre después del parto. Debido a que la 
mujer después de dar a luz quedaba contaminada, debía man- 
tenerse alejada del esposo por unos días y ser atendida por la 
comadrona y las otras mujeres de la casa, hasta que se realiza la 
ceremonia ritual y el sacrificio. Como a los cinco días del parto 
se celebraban las Anfidromias, fiestas en las que el padre corría 
alrededor de la casa con el niño como gesto de reconocimien- 
to de su nuevo hijo.?% Finalmente, ese mismo día o unos días 
después, se debía realizar la purificación de la comadrona y de 
los asistentes al parto. En estos primeros días después del naci- 
miento del bebé, las mujeres desempeñaban un papel central 
en la vida de la madre y del niño, mediante su participación 
en los rituales y en las actividades cotidianas enmarcadas en un 
ambiente religioso. 

De forma semejante, frente a la muerte, volvían a ser las mu- 
jeres las escogidas para realizar los rituales necesarios de puri- 
ficación del cadáver. De nuevo la comadrona se encargaba de 
presidir el ritual, al igual que en el parto. El cuerpo del muerto 
estaba contaminado y no podía ser visto ni tocado por el resto de 
la familia ni los amigos. Asimismo, eran las mujeres de la familia 
o un grupo de mujeres llamadas para el caso, las que se encar- 
gaban de la lamentación ritual y los cantos funebres, además de 
acompañar al cortejo en su camino al cementerio, junto con el 
resto de la familia.36 


35 Otra posibilidad era exponerlo a los peligros de la naturaleza y dejarlo morir 
como ilegitimo, indeseado o enfermo. Lo anterior parece haber sido una prác- 
tica ampliamente usada en la Edad Antigua. 


36 En su análisis sobre las imágenes de los recipientes atenienses, Lissarrague 
(1990: 202-207) se refiere a la posición claramente diferente de los hombres 
y las mujeres en relación con los ritos fúnebres. Mientras que las mujeres se 
arrancan el pelo, se golpean el pecho y permanecen siempre en la cercanía del 
difunto durante los lamentos, los hombres se saludan mutuamente. Tal parece 
que también la entrega de ofrendas ante la tumba, en memoria del difunto, fue 
un asunto principalmente de las mujeres. En las imágenes bélicas, las mujeres 
aparecen incluso en la recepción del difunto, el cual ha sido transformado en 
héroe. También son ellas las que se ocupan de la preparación y de la libación 
(bebida ritual), antes de que los hombres partan a la guerra, como demuestra un 
tipo de escena de iniciación para el joven guerrero. 


En estos rituales, lo femenino venía a representar aquello que 
se ubicaba en un espacio intermedio entre lo impuro y lo puro, 
entre lo considerado sagrado y la contaminación de lo profano. 
La purificación y el dominio sagrado sobre lo infestado parecen 
haber sido ámbito de lo femenino, pero también eran las mujeres 
las que estaban contaminadas con la sangre, menstrual antes del 
matrimonio, al parir o al entrar en contacto con el cuerpo del 
muerto. Sobre esta posición intermedia, símbolo de la mezcla y 
la ambigúedad, Bruit Zaidman comenta (1990: 409) lo siguien- 
te: “Fenómenos temibles porque escapan al mismo tiempo al 
orden de lo previsible o de lo controlable, el nacimiento y la 
muerte son por ello mismo investidos de un amenazante valor 
sagrado, que solo un ritual riguroso puede contener y, hasta cier- 
to punto, domesticar”. 

“Tanto en las ceremonias realizadas en el oikos, como también 
en las grandes ceremonias religiosas realizadas en los espacios 
públicos, la presencia de las mujeres parece haber sido un com- 
ponente fundamental, que no podría reducirse a un segundo 
rango. A la mujer se le encontraba en posición de observadora o 
participante común, pero también activa en funciones esencia- 
les, como por ejemplo, en rituales y espacios sagrados, Su pre- 
sencia abarcaba desde los espacios más íntimos y secretos, como 
era la limpieza del cuerpo de un difunto?” hasta los espacios 
públicos, como eran los desfiles en las calles y los ritos realizados 
en los templos de los dioses. Esto implica la necesidad de rela- 
tivizar y trascender la separación tradicional entre un mundo 
privado supuestamente femenino y un espacio público mascu- 
lino. Wagner-Hasel (1988) sostiene que en las ciudades griegas 
el oíkos no se podría considerar un espacio exclusivamente pri- 
vado o femenino, sino ubicado en un lugar intermedio entre lo 
femenino y lo masculino. Igualmente, el espacio de lo público 
tampoco podría considerarse como propio de los hombres, ya 


37 Sobre las imágenes que ilustran este aspecto, comenta Lissarrague: “Lo 
imaginario no rescata todos los momentos del ritual, La preparación del 
cadáver no 56 muestra jamás, y la inhumación y la introducción en el ataúd 
son excepcionales” (1990: 200). 


” 


que la participación de las mujeres fuera de las paredes de la casa 
era también imprescindible para el mantenimiento de la vida 
en las ciudades (confróntese en Humphreys, 1984; Lissarrague, 
1990; Schmitt Pantel, 1990). Asimismo, el tema del poder de las 
mujeres o, mejor dicho, de su subordinación no parece que se 
pueda abordar desde una perspectiva unilateral polarizante. 


Medea como personificación de 
un sujeto femenino autónomo 


Si nos movemos de nuevo desde el contexto histórico hasta 
el escenario dramático, la figura trágica de Medea surge como 
una propuesta inusual y provocadora de feminidad en relación 
con la compleja posición social de las mujeres durante esa época. 
No solo como una figura femenina adulta, sino también como 
personificación de una joven adolescente, Medea representa una 
figura trágica que transgrede los límites de las relaciones entre 
los géneros, predominantes en ese periodo, En la Antigiiedad, 
este breve espacio de transición entre la infancia y la adolescencia 
estaba determinado institucionalmente por los padres y la orga- 
nización del Estado; pero no había un espacio donde los jóvenes 
realizaran el proceso de desprendimiento propio de la adolescen- 
cia. En la Antigitedad, se reconocía la juventud, pero no la exis- 
tencia de una fase adolescente. Había un periodo de transición 
colectivo, organizado por los padres a través de los rituales de 
iniciación y del matrimonio, pero no un proceso de moratoria 
como tiempo para la transición individual (compárense Erikson, 
1950 y 1959; Bosse, 1995; Bosse y King, 1998). 

Los ritos de iniciación y matrimonio representaron un es- 
pacio colectivo de transición, dentro de cuyos márgenes la de- 
cisión individual se veía seriamente limitada. Asimismo, en ese 
tiempo poco se favorecía la reflexión interna, la cual hubiera 
podido facilitar en los jóvenes el desarrollo de un proyecto de 
vida propio, más allá de los respectivos roles sociales y de las cos- 
tumbres culturales. En relación con el significado del matrimo- 
nio para las jóvenes en aquella época, escuchemos de nuevo los 
lamentos de Medea sobre la dificultad que esta nueva situación 
podía significar para la mujer: 


Y cuando una se encuentra en medio de costumbres y leyes 
nuevas, hay que ser adivina, aunque no lo baya aprendido 
en la casa, para saber cuál es el mejor modo de comportarse 
con su compañero de lecho. Y si nuestro esfuerzo se ve coro- 
nado por el éxito y nuestro esposo convive con nosotras sin 
aplicarnos el yugo por la fuerza, nuestra vida es envidiable, 
pero si no, mejor es morir. (y. 238-244) 


Un momento absolutamente decisivo en la vida de una mujer 
era el matrimonio, el cual podía ser considerado como un evento 
muy gratificante o como un destino fatal. De esta manera, Medea se 
lamenta del propio destino, que le provocó la relación amorosa con 
Jasón: “¡Ay, ay, qué gran mal son los amores para los mortales!” (y. 
330). El matrimonio parece haber sido una etapa fundamental en 
la vida de las mujeres griegas, el paso más importante hacia la inte- 
gración en el mundo de los adultos y una de las pocas posibilidades 
de obtener reconocimiento social. Por esta razón, se ha propuesto, 
a menudo, la comparación con el momento igualmente decisivo en 
el que los hombres ingresaban en instituciones militares, 

Para Medea, el matrimonio representaba un punto importante 
en su vida, aunque no haya sido realizado de una manera tradicio- 
nal. La boda, que para Medea significó la condición para poder 
huir con los Argonautas y no ser entregada a su padre, se realizó 
durante el viaje a Grecia en una isla o gruta. Como ya se mencio- 
nó, en la Antigitedad no existió fase transitoria entre la virginidad 
y el matrimonio; las adolescentes que maduraban sexualmente te- 
nían que casarse rápidamente, cuando se convertían en mujeres 
jóvenes, lo cual representaba una de las pocas posibilidades para 
abandonar la casa de los padres. En este sentido, la huida de Me- 
dea representa una doble transgresión: por un lado, ella tomó una 
decisión relativamente autónoma y, por otro, abandonó su patria, 
sin haberse casado. El casamiento inusual de Medea no tiene nada 
en común con los ritos acostumbrados del matrimonio o con la 
función asignada por la colectividad a la esposa. 


38 — Véase sobre esto Pausanias Y, 18, 3, Apolonio IV, 1106-1210.; Apolodoro 1, 9, 25. 


En relación con este espacio de transición, se podría decir que 
Medea vivió, de alguna forma, una especie de fase adolescente; 
ella se hizo sujeto de sus propias decisiones y transformaciones. 
Como una joven mujer enamorada, ella tomó la decisión de ayu- 
dar a su amante y huir con él, para finalmente instalarse, después 
de un largo y peligroso viaje por cl mar, en Grecia. Ella asumió 
los riesgos que la separación de la familia y la partida sin el con- 
senso paterno significaban en esa época para una mujer. Esco- 
gió su compañero e hizo del matrimonio un asunto personal. 
Rompió con las reglas de matrimonio socialmente aceptadas y se 
decidió a favor de un manejo autónomo de su vida, mediante el 
cual ella buscaba su propia realización como mujer. Como ya se 
ha demostrado, mediante una ruptura profunda con los tabúes 
existentes, ella se enfrentó de forma crítica con las viejas imáge- 
nes del mundo religioso y con los nuevos proyectos culturales y 
políticos. No obstante, Medea mantuvo un vínculo estrecho con 
el mundo sagrado de los dioses, el cual todavía era considerado 
un espacio femenino. En relación con este quiebre cultural ca- 
racterístico del siglo V a. C. en Atenas, el coro de mujeres canta 
en su himno a las mujeres: 


Las corrientes de los ríos sagrados remontan a sus fuentes, y 
la justicia y todo esta alterado. Entre los hombres imperan 
las decisiones engañosas y la fe en los dioses ya no es firme. 
Pero lo que se dice sobre la condición de la mujer cambiará 
hasta conseguir buena fama, y el prestigio está a punto de 
alcanzar el linaje femenino; una fama injuriosa no pesará 
sobre las mujeres. (v. 410-417) 


Medea parece representar dos modelos de feminidad que 
compiten entre sí, una ruptura entre dos proyectos de vida 
existentes de forma paralela. Ella aparece como una mujer que 
transgrede fronteras, una figura femenina de transición entre 
una sociedad en la cual las mujeres gozaban todavía de una alta 
reputación y prestigio social, y un ordenamiento patrilineal de 
los géneros, en el cual a las mujeres les fue asignada una posi- 
ción social coercitiva en aspectos legales y políticos. El drama 
de Medea se ubica, al mismo tiempo, en el umbral entre el 


mundo arcaico de los dioses y las imágenes del mundo religio- 
sas por un lado, y el nuevo mundo democrático, en el cual los 
dioses debían retroceder, por otro. Medea no actúa en función 
de la colectividad ni de los dioses, sino que representa la capa- 
cidad de autodererminación. En ella encontramos personifi- 
cado un proceso de desprendimiento de las tradiciones y de la 
patria, un proceso de separación fundamentado en la negación 
de la dependencia (véase Bosse, 1995). Por medio del asesinato 
perpetrado como una violenta ruptura con los otros, el mundo 
de los dioses debe retornar para rescatarla; lo anterior se ve ex- 
presado al final de la tragedia mediante su huida en el carruaje 
del Sol. Pareciera que durante esa época la individuación feme- 
nina debía ser representada dentro de una situación trágica. En 
Medea nos encontramos con la creación de un sujeto femenino 
trágico que, para los atenienses de aquellos tiempos, solo podía 
encontrar un final igualmente trágico. 


IMÁGENES DE FEMINIDAD EN LA MITOLOGÍA GRIEGA: 
NATURALEZA Y MUERTE COMO ESPEJOS 
DE LA OTREDAD 


Este lugar ambiguo de la mujer en la Antigúedad, en otras 
palabras, este significado múltiple de lo femenino frente a lo 
masculino, constituye un elemento fundamental para com- 
prender la posición también paradójica de Medea en la tragedia 
griega. Cuando me acerco a las imágenes antiguas de la femi- 
nidad desde el nivel de la representación mítica, parto de la 
suposición de que en realidad no existe una separación como 
tal entre la realidad y el mundo mítico, sino que debido a su 
relación recíproca los discursos y la praxis social conforman una 
unidad indisoluble. Lo real corresponde, ya de por sí, a una in- 
terpretación simbólica de la realidad y, por otro lado, el mundo 
del imaginario social prevaleciente en los diferentes discursos 
mitológicos, políticos o filosóficos expresa aspectos primordia- 
les de la realidad, 

El mito, según Lorenzer (1981a), se construye como un es- 
pacio intermedio, en el cual la fantasía y la realidad se entrelazan 


sl 


sin fronteras delimitadas. Las tensiones entre lo consciente, el 
orden social verbalizado, y lo inconsciente, los deseos corporales 
escondidos que nos habitan en secreto, constituyen las fuentes 
más importantes para las narraciones míticas. Á un mismo tiem- 
po, el sentido socio-histórico y colectivo de la mitología tiene 
un significado fundamental. Los textos míticos son, en contraste 
con otras obras literarias, una creación estética del autor que sur- 
ge como un juego recíproco entre sus propios deseos ocultos, sus 
experiencias vivenciales y las cosmogonías míticas y religiosas de 
la colectividad. Los relatos míticos escritos representan, en Otras 
palabras, una fusión entre la tradición oral compartida del mun- 
do mitológico y la capacidad creariva del autor, es decir, entre 
una potencia individual creativa y los mitos, ritos y tradiciones 
religiosas colectivas pertenecientes a diferentes culturas. 

En síntesis, se puede afirmar que los mitos están ubicados 
en un espacio intermedio, en el cual el arte y la Historia se en- 
cuentran mutuamente. Representan un espacio potencial, en el 
que los mundos de fantasía de los artistas y de la colectividad 
se relacionan con la realidad social de una época determinada. 
Intentaré acercarme aquí, entonces, mediante un análisis tanto 
sociológico como psicoanalítico del mito, al imaginario social de 
las relaciones entre los géneros, caracterizado en algunas repre- 
sentaciones míticas del siglo V a. C.32 

El interés en la micología griega no solo corresponde al rol 
fundamental que esca ha desempeñado dentro del psicoanálisis 
en el acercamiento al inconsciente, especialmente en los mitos de 
Edipo y Narciso, sino también a la importancia esencial que la 
diferencia entre los géneros ocupa dentro de la mitología griega, 
en la cual las relaciones entre las mujeres y los hombres no solo 
reflejan la contradicción tradicional entre lo femenino y mascu- 
lino, sino que a la vez la transcienden. Abordemos entonces, el 
íntimo vínculo entre feminidad, naturaleza y muerte, para poder 
entender mejor el doble papel de la mujer en la Edad Antigua. 


39 Véase sobre esto el capítulo. “Comprensión hermenéutica: un acercamiento psi- 
coanalítico y socio-histórico a la interpretación de textos míticos y literarios”. 


En la Grecia Antigua se fue construyendo un lazo primordial 
entre los diversos aspectos de lo femenino, las imponentes fuer- 
zas naturales y la muerte evidente, reflejado no solo en las prác- 
ticas religiosas, sino también en los discursos sociales y míticos. 
Este lazo íntimo nació, según Zeitlin (1978), de la construcción 
simbólica del mundo como consecuencia de fuerzas antagónicas, 
que abarcaban desde la oposición entre naturaleza y cultura, pa- 
sando por lo crónico y lo olímpico, la oscuridad y la luz, el caos y 
el orden hasta llegar al enfrentamiento fundamental entre pasión 
y razón. Todas estas polaridades se encuentran subordinadas, en 
la tradición del pensamiento griego, a la lucha originaria entre lo 
femenino y lo masculino. En su análisis sobre la dinámica de la 
misoginia en la Orestiada, la autora sostiene, en relación con la 
construcción del mundo en Esquilo, que el control social sobre la 
mujer constituía el prerrequisito social y cultural necesario para 
el desarrollo de la civilización. La autora propone, siguiendo a 
Bamberger (1974), que los mitos griegos sobre el matriarcado,W 
más que una memoria sobre hechos históricos concretos, res- 
ponden a un imaginario colectivo que servía de legitimación al 
orden social masculino, en el cual las mujeres debían someterse 
a las leyes del matrimonio y a la estructura patriarcal de la socie- 
dad. Los ejemplos arquetípicos sobre el dominio de las mujeres, 
tanto en sus versiones colectivas como individuales responden 
a una misma estructura mítica, en la que las mujeres se rebe- 
lan frente a los límites que la sociedad les impone como género. 
El poder femenino queda asociado con el caos, el desorden y 
aquellas fuerzas salvajes de la naturaleza, que ponen en peligro el 
orden civilizado de la cultura. Las mujeres aparecen como figuras 
profundamente amenazantes y monstruosas, que buscan la hu- 
millación, la esclavitud o la ruina de los hombres. 

En la Orestiada, por ejemplo, se citan diversos mitos que ha- 
cen referencia a estas fuerzas destructivas personificadas en el 
poder de las mujeres. En el primer drama hay una referencia a 


40 La autora entiende como matriarcado el poder de las mujeres, es decir, la su- 
premacía de estas en el campo socio-político y económico, y no las relaciones 
de parentesco matrilineales basadas en la descendencia materna. 


la esclavitud a la cual Heracles debe someterse frente a Onfalia, 
poderosa reina de Lidia, quien lo humilla y lo utiliza como ob- 
jeto sexual. En el segundo drama, se cita a las Lemnias, quienes 
como venganza— asesinan a sus esposos colectivamente, igual 
que lo hizo Cliremnestra con Agamenón en forma individual. 
Por último, en el tercer drama, se habla de las amazonas, aquel 
grupo de mujeres guerreras que renuncian a los hombres y al 
matrimonio. Como figuras míticas, estas se enfrentan con los 
hombres fuera del espacio doméstico, para finalmente ser venci- 
das por ellos en el campo de batalla. 

En estos mitos sobre el poder de las mujeres se estaría dra- 
matizando el miedo de los hombres ante lo femenino, la nece- 
sidad de ponerle límites a aquello incontrolable, desordenado y 
diferente que la mujer representaba. La sexualidad femenina y 
la capacidad de procreación de la mujer vienen a personificar la 
amenaza de la otredad, aquella alteridad que debía ser incorpo- 
rada a la cultura, domesticada por medio de las regulaciones del 
matrimonio y del parentesco. En concordancia con la perspecti- 
va desarrollada anteriormente sobre las relaciones entre la polis y 
el oikos y la posición social de la mujer en la Antigitedad, Wag- 
ner-Hasel (1992: 333) sostiene el punto de vista de que los mitos 
griegos sobre las relaciones sociales matriarcales no corresponden 
a los hechos históricos: 


Representaciones antiguas sobre la ginecocracia y una co- 
munidad femenina de hecho no representan recuerdos de 
prácticas arcaicas, sino que derivan su lógica del trasfondo 
de conflictos estructurales en las polis griegas de los siglos V 
y Va. C. La mujer y lo femenino ocupan en el pensamien- 
to de esa época otro significado, ligado a la casa, la cual 
concibo como un lugar eminentemente significativo de lo 
político y de ninguna manera como un espacio privado. 


Esta relación de las mujeres con el oikos como lugar de lo 
político, nos recuerda el íntimo vínculo que estas mantuvieron 
con la agricultura, el tejido y el vino, símbolos primordiales de 
la cultura para los griegos. Como hemos visto, sin embargo, 
a partir de esta misma cercanía de las mujeres con la casa, la 


fertilidad de la tierra y la continuidad de la sociedad por la 
reproducción, estas también eran asociadas con la otredad 
que la naturaleza encarnaba. No obstante, pareciera que es- 
tas conexiones de la mujer con la naturaleza no se limitan 
al Mundo Anriguo: “Aún cuando estas no se nos presentan 
como una esencia del género femenino, sino como líneas del 
pensamiento de los griegos, estas contienen, no obstante, la 
apariencia de una constante, quizás no antropológica sino 
cultural, para occidente y —siguiendo a Zeirlin— para toda 
la civilización humana” (Wagner-Hasel, 1992: 329). En este 
sentido, quiero retornar a Freud, con el fin de discutir la 
estrecha relación entre lo femenino y la naturaleza en su in- 
terpretación de la cultura. 


La concepción de Freud sobre 
la relación entre naturaleza y cultura: 
el vínculo entre lo femenino y lo religioso 


De forma semejante a como los griegos concebían la tensión 
entre naturaleza y cultura hace 2500 años, Freud opinaba, a 
inicios del siglo pasado, que la mujer se encuentra más cercana 
a la naturaleza que el hombre. En El porvenir de una ilusión, el 
reflexionó sobre las relaciones entre cultura y naturaleza: “La 
función capital de la cultura, su verdadera razón de ser, es de- 
fendernos de la Naturaleza” (1927b: 2967). De ello se despren- 
de una especie de enfrentamiento primordial entre el orden de 
la cultura y las fuerzas imponentes de la naturaleza. Siguien- 
do esta misma línea de pensamiento, él sostuvo más tarde, en 
El malestar en la cultura lo siguiente: “Por consiguiente, nos 
conformaremos con repetir que el término “cultura designa la 
suma de las producciones e instituciones que distancian nues- 
tra vida de la de nuestros antecesores animales y que sirven a 
dos fines: proteger al hombre contra la Naturaleza y regular las 
relaciones de los hombres entre sí” (Freud, 1930: 3033). 

Esta separación fundamental entre naturaleza y cultura, 
para Freud no excluye, sin embargo, un vínculo inseparable 
entre ser humano y naturaleza. Recordemos que ya antes había 


afirmado que el instinto era un concepto límite entre el alma y el 
cuerpo o, si se quería, entre lo psíquico y lo biológico, lo cual nos 
separaba de la naturaleza, pero al mismo tiempo, nos mantenía 
ligados a ella irremediablemente (Freud, 1915b). El fundamento 
de la cultura —según Freud— se encuentra en el vínculo libidinal 
que unifica a los seres humanos en función de una identificación 
colectiva con los valores, normas e ideales de la sociedad. Como 
requisito indispensable para el mantenimiento de la sociedad, 
se hace necesaria una renuncia 2 la satisfacción de las pulsiones 
sexuales y agresivas en el individuo, por medio de la represión y 
la sublimación, lo cual se alcanza gracias a la interiorización de 
normas y prohibiciones sociales en el superyó. En este punto, 
Freud retomó el bien conocido tema de la cercanía de la mujer 
con la naturaleza en toda su ambivalencia (1930: 3041): 


La siguiente discordia es causada por las mujeres, que no 
tardan en oponerse a la corriente cultural, ejerciendo su 
influencia dilatoria y conservadora. Sin embargo, son es- 
tas mismas mujeres las que originalmente establecieron el 
fundamento de la cultura con las exigencias de su amor. 
Las mujeres representan los intereses de la familia y de 
la vida sexual; la obra cultural, en cambio, se convier- 
te cada vez más en tarea masculina, imponiendo a los 
hombres dificultades crecientes, y obligándoles a sublimar 
sus instintos, sublimación para la que las mujeres están 
escasamente dotadas. 


Por una parte, las mujeres aparecen en los orígenes como 
incitadoras del nacimiento de la cultura, como creadoras primi- 
genias de lo social, por otra, su cercanía con el amor y la sexua- 
lidad les limita su capacidad de creación cultural, pues cuentan 
con un desarrollo del superyó y una aptitud para la sublima- 
ción inferior a los hombres. Este lejano vínculo de la mujer 
con la naturaleza, se fundamenta —siguiendo a Freud— en la 
lucha irreconciliable entre las fuerzas poderosas de la naturaleza 
y las producciones e instituciones culturales que distancian y 
protegen a los seres humanos de estas. Esta antítesis originaria 
naturaleza versus cultura encuentra su correspondencia, en su 


opinión, en la oposición fundamental entre el principio de la 
feminidad asociado con la naturaleza como un espacio mis- 
rerioso y oscuro de la vida psíquica y el principio masculino 
creativo, relacionado con el proceso secundario como capa- 
cidad de pensamiento.*! 

La mujer, sin embargo, no se encuentra fuera de la cultura, 
ella pertenece a esta. De igual forma, los destinos de las pulsiones 
y los contenidos del inconsciente pertenecen a la cultura. Ellos 
se forman como producto de los procesos de socialización y, a 
la vez, se mantienen engarzados al mundo de la naturaleza, de 
lo biológico y lo somático. Podríamos afirmar que en la fantasía 
masculina, la amenaza profunda que las propias pulsiones y los 
deseos inconscientes provocan es proyectada en la mujer, a la 
cual este mecanismo defensivo convierte en un otro irreconoci- 
ble. Lo femenino viene a personificar así esta naturaleza interna 
incontrolable del ser humano, que se ha vuelto un extranjero 
para el yo y que se proyecta en el mundo exterior, en un mundo 
imaginario más allá de los límites de la cultura y la civilización. 
De esta manera, se expulsa a la mujer al reino indómito de la 
naturaleza. 2 

Freud se refiere así a la función social de la religión des- 
de los orígenes de la historia de la humanidad: “He intentado 
mostrar que las representaciones religiosas han nacido de la 
misma fuente que las demás conquistas de la cultura: de la ne- 
cesidad de defenderse contra la abrumadora prepotencia de la 
naturaleza, necesidad a la que más tarde se añadió un segundo 
motivo: el impulso a corregir las penosas imperfecciones de la 
civilización” (1927b: 2971). La religión aparece como un me- 
canismo colectivo original, el cual tuvo que ser inventado por 


41  Enrelación con la división entre un principio masculino-paterno y uno femeni- 
no-materno, es importante recordar aqui la influencia de Bachofen en el pensa- 
miento de Freud. 


42  Enrelación con una discusión crítica sobre el intimo vinculo entre lo femenino 
y los deseos pulsionales del inconsciente en la teoría psicoanalítica véanso, 
entre otros, Kristeva, 1974; Cixous y Clément, 1975; Schlesier, 1990 y Rohde- 
Dachser, 1991. 


los hombres como creación cultural, para mantener el control 
sobre las fuerzas destructivas de la naturaleza interna y externa 
(compárese aquí Horkheimer y Adorno, 1944). La impotencia 
y la angustia de los hombres tanto frente a las fuerzas naturales 
como frente a las restricciones, la miseria y la necesidad, pro- 
vocadas por la vida civilizada, se aplacan mediante la creación 
de los dioses. En este sentido, los dioses tienen, de acuerdo con 
Freud, una triple función: “espantar los terrores de la naturaleza, 
conciliar al hombre con la crueldad del destino, especialmente 
tal y como se manifiesta en la muerte, y compensarle de los do- 
lores y las privaciones que la vida civilizada en común le impone” 
(1927b: 2969). 

Freud afirmó, además, que los dioses personifican la protec- 
ción primaria paternal y su poder; ellos son para los seres huma- 
nos los representantes de la ¿mago paterna originaria de la infan- 
cia. Para los griegos de la Antigiedad las mujeres, al contrario, 
eran vistas por lo general como las intermediarias ante los dioses; 
ellas personificaban la relación humana entre las creaciones cul- 
rurales, las fuerzas naturales e, inclusive, los poderes sagrados. 
Como intermediarias entre el ser humano y las poderes divinos 
originarios, las mujeres no solo personificaban la dependencia 
inevitable de la humanidad frente a los dioses para obtener su 
protección ante los incontrolables e impredecibles flujos de la 
vida, sino también la delimitación cultural indispensable fren- 
te a la naturaleza, la muerte y la impulsividad, hecho posible 
en el ámbito de lo religioso. Es como si, al lado de su rol de 
intermediarias entre el hombre y la naturaleza, a las mujeres se 
les hubiese también atribuido relación con los indescifrables po- 
deres originarios de los dioses. Entonces, no solo la identifica- 
ción paterna originaria, sino también la potencia femenina de 
la ¿mago materna primaria con sus componentes omnipotentes, 
protectores y nutrientes, parecen constituir el fundamento para 
la formación de las representaciones religiosas. Tanto las nume- 
rosas diosas ciónicas de la época prehelénica, como también las 
poderosas e influyentes figuras femeninas del Olimpo desempe- 
ñaron, desde ese periodo hasta la época del Imperio Romano, un 
rol de fundamental importancia en las prácticas religiosas y en 
las concepciones de mundo míticas. 


Volvamos a Freud, para reconstruir más claramente el signi- 
ficado religioso de las figuras de identificación femeninas en la 
Antigiiedad. En relación con la tercera función cultural de los 
dioses, este afirmó lo siguiente: 


De este modo la función encomendada a la divinidad 
resulta ser la de compensar los defectos y los daños de la 
civilización, precaver los sufrimientos que los hombres se 
causán unos a otros en la vida en común y velar por el 
cumplimiento de los preceptos culturales, tan mal seguidos 
por los hombres. A estos preceptos mismos se les atribuye 
un origen divino, situándolos por encima de la sociedad 
humana y extendiéndolos al suceder natural y universal. 


(1927b: 2969) 


En la Atenas clásica, las mujeres estuvieron restringidas en el 
ejercicio de la ley y de la política; a pesar de ello, su significado re- 
ligioso dominante no se puede obviar fácilmente. Da la impresión 
de que las imágenes devaluadas o reprimidas de la feminidad en 
Arenas siempre volvían a surgir como repetición de lo reprimido. 

Tomemos el ejemplo del significativo rol de las Erinias como 
diosas crónicas en la escena final de las Euménides, tercera parte de 
la Orestiada de Esquilo. A pesar de la victoria de Apolo sobre las 
Erinias, las mujeres vuelven a ser reconocidas y valoradas por Áte- 
nea, diosa guardiana de la ciudad. En una escena de reconciliación 
entre los antiguos poderes femenino-ctónicos y las nuevas fuerzas 
masculinas de los dioses olímpicos se afirma, asimismo, el deber 
de honrar a las vírgenes, mujeres y personas mayores atenienses 
como servidores de la diosa Atenea (véanse las Euménides, de Es- 
quilo, v. 1024-1027, y Loraux, 1984: 18). Las Erinias personifi- 
caban también a estas guardianas maternas, que por un lado eran 
responsables de los conflictos y del estado de desintegración social 
y. por otro lado, vigilaban los requisitos, las normas y los tabúes 
culturales que posibilitaban la convivencia humana. 


43 Aún asi, la lucha entre los géneros en la Orestiada delata al mismo tiempo 
—como ya fue demostrado— una tendencia misógina. 


“ 
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De forma similar, las Moiras ejercían la justicia, como diosas 
del destino, en relación con el bienestar, la suerte o la fatalidad 
del destino individual o colectivo de los atenienses. Estas núme- 
nes femeninas todavía existentes delataban la dependencia in- 
evitable de estos poderes míticos originarios. Lo que llama aquí 
la atención es que estas diosas antiguas representaban un princi- 
pio femenino-materno; ellas velaron mediante sus componentes 
protectores, orientadores y reguladores por la justicia, la moral y 
las normas culturales de la sociedad. Desde este punto de vista, 
pueden ser consideradas como encarnación de la temprana ima- 
go materna omnipotente. Por una parte, ellas ofrecían una gran 
protección, enorme seguridad y absoluta satisfacción como en 
el regazo materno, experimentado como un paraíso narcisista. 
Por otra, ellas también representaban la dependencia terrorifi- 
ca o fatal de la madre mala, la cual se asocia con la castración, 
la impotencia, el ser devorado o la muerte misma (véase, entre 
otros Rohde-Dachser, 1991: 172 y siguientes, 178 y siguientes, y 
204 y siguientes). Aquí se hace evidente, después de todo, que la 
dependencia de los hombres respecto de las mujeres y las madres, 
o mejor dicho, la tensión entre los géneros dentro de las repre- 
sentaciones míticas no puede ser totalmente negada. 


Las mujeres como intermediarias 
entre lo humano y lo divino 


En ha posición mediadora de las mujeres se representa el en- 
lazamiento entre el ordenamiento civilizado de la cultura y las 
fuerzas indomables de la naturaleza. De manera semejante, ellas 
sirven como mediadoras entre el mundo terrenal de los seres hu- 
manos y el mundo sagrado de los dioses. En relación con esta 
tarea singular, otorgada a las mujeres en la Antigiedad, Bruir 
Zaidman (1990: 410) afirma: 


Puesto que “por naturaleza”, por su función biológica, las 
mujeres están en contacto con lo impuro, es decir, con lo 
que confunde las categorías o hace entrar en contacto lo que 
n0 debería estar en contacto, las mujeres, pues, a ojos de los 


hombres griegos, mantienen una relación misteriosa y temi- 
ble con lo sagrado [...] Se ve cómo las mujeres pueden con- 
vertirse en intermediarias necesarias y en las intermediarias 
de los hombres con lo impuro y también con lo sagrado. 


La sexualidad femenina y la función especial de la mujer en 
la reproducción eran interpretadas por la mirada masculina, 
en la Grecia Antigua, como una cercanía exclusiva de la mujer 
con los poderes oscuros de la naturaleza, con la irremediable 
presencia de la muerte y con las fuerzas incontrolables de las 
pasiones humanas. En fin, pareciera que todo aquello que se 
les mostraba a los hombres como inevitable, fatal e imponente, 
solo se volvía asimilable y soportable mediante su proyección 
en el íntimo vínculo que se establecía entre la feminidad y los 
poderes divinos. 

En la Antigúedad, el lazo íntimo de lo femenino con la na- 
turaleza y con la muerte se fundamentaba en la oposición que 
prevalecía en el universo religioso entre el mundo de lo sagrado 
y lo profano. Coincidiendo con el ideal prevaleciente en la Gre- 
cia de entonces, la pureza se relacionaba con la justicia y todo 
aquello considerado como sagrado; al mismo tiempo, lo impu- 
ro abarcaba la contaminación y la mezcla con lo terrenal. Según 
Vernant (1974), sin embargo, estos dos ámbitos en realidad 
estaban mezclados tanto en los mitos como en los ritos. Asimis- 
mo, no se podría afirmar, como a menudo se ha dicho, que los 
griegos veneraban dos clases de dioses claramente diferentes. 
Una primera clase, en la cual lo sagrado estaría vinculado con 
la pureza, este sería el caso de los dioses olímpicos, supuestos 
representantes de la justicia, la moral y las leyes sociales; y una 
segunda clase, en la cual lo sagrado representaría lo impuro, 
encarnado en los dioses ctónicos, asociados con el castigo, las 
desgracias y el sufrimiento humano. Contrariamente a esta 
oposición, en las narraciones míticas los mismos dioses son los 
que ejercen el control sobre lo sagrado y lo profano. Tanto los 
dioses olímpicos como los ctónicos ejercen la justicia y castigan, 
son justos, pero pueden ser injustos; pueden ofrecer la felicidad 
eterna, pero, igualmente, provocar las desgracias más temibles 
para los hombres. 


ma 


La mezcla entre lo puro y lo impuro estaba presente en los 
sacrificios y en los rituales de purificación, que se realizaban en 
momentos especiales de la vida, como el nacimiento, el marri- 
monio, la muerte o, incluso, el homicidio. Siguiendo a Vernant 
(1974), en todos estos ritos, el miedo a la contaminación estaba 
asociado con el contacto con algo que era contrario a un cierto 
ordenamiento del mundo, algo que representaba una ruptura en 
la cotidianidad, un cambio trascendental: el comienzo o el final 
de la vida, el inicio de una nueva relación con el mundo o la rup- 
tura de una relación anterior con este. El rechazo físico hacia lo 
impuro refleja el miedo religioso ante lo prohibido, ante aquello 
con lo que no se debió tener contacto, es decir, lo sagrado, lo to- 
talmente puro, aquello que había sido transformado en tabú. Lo 
sagrado era aquello que se volvía impuro, contaminante y abo- 
minable para el ser humano, en la medida en que el contacto con 
ello se transformara en profanación. Las prohibiciones y los ta- 
búes vienen a fundar esta separación entre lo profano, al alcance 
de todos, y lo sagrado, limitado solo a aquellos que podían entrar 
en contacto con lo prohibido, sin contaminarse fatalmente. 

La ambivalencia en esta relación con lo sagrado afecta di- 
rectamente el significado de lo femenino. Parafraseando a Ver- 
nant (1974), se podría afirmar que lo vivo es profanado por 
lo muerto, pero, asimismo, es consagrado por la muerte. Por 
esta razón, las mujeres, encargadas de los rituales en torno a la 
creación de la vida y la llegada de la muerte, personificaban la 
profanación provocada por los poderes oscuros e incontrolables 
de la naturaleza. Al mismo tiempo, ellas se encargaban de la 
consagración de lo impuro, por medio del contacto con aquello 
transformado en sagrado por medio de los sacrificios y los ritua- 
les. Estas prácticas representaban una forma de enfrentarse con 
lo prohibido, con la ambivalencia y las amenazas personificadas 
en lo sagrado, aquello mismo que encarnaba lo impuro, lo que 
contamina. Las mujeres, en tanto mediadoras de los hombres 
con el mundo de los poderes sagrados, ocupaban un espacio in- 
termedio entre cultura y naturaleza, entre lo puro y lo impuro, 
entre la vida y la muerte, un lugar especial, que históricamente 
les ha significado prestigio y reconocimiento social, así como 
desprecio y censura colectiva. 


Parece que esta posición intermedia de las mujeres no pudo 
simplemente desaparecer, lo cual hubiera permitido ubicarlas 
fuera de la cultura, en vista de que una sociedad sin mujeres, 
a pesar de las fantasías de los hombres atenienses, no hubiera 
sido capaz de subsistir tampoco en aquella época. Su función 
en la reproducción de la población urbana y en las prácticas 
religiosas fue tan vital como la participación masculina en la 
guerra y en la organización política. Aun así, vemos legitimadas 
en el izo sobre la autoctonía y en el de Pandora, la negación de 
la maternidad y la desvalorización de la feminidad mediante 
imágenes de mundo míticas. En estas narraciones míticas se 
expresan en forma distorsionada fantasías ocultas que merecen 
una consideración más profunda. 

En su libro Los hijos de Atenas, Loraux (1984) realiza un es- 
tudio sobre las diversas versiones del mito de la autoctonía, en 
relación con las representaciones de la ciudadanía y la división 
entre los sexos, durante la Atenas clásica. En su análisis, la 
autora intenta ubicar el estudio del mito como parte del imagi- 
nario social ateniense y, al mismo tiempo, dentro del contexto 
histórico de la ciudad. Intenta acercarse a la contradicción fun- 
damental entre el reconocimiento que se le brinda a lo feme- 
nino en Atenas, al darle el nombre de la diosa a la ciudad, y 
la creación de una federación exclusiva de hombres, a la cual las 
mujeres no pertenecían. 

En la divine erís (lucha divina), el mito sobre los orígenes 
del nombre de la ciudad y de la democracia ateniense, se en- 
cuentra ya esta paradoja. Arenea y Poseidón se enfrentan para 
ver cuál de los dos va a regir la ciudad. Ambos le ofrecen algo a 
la ciudad para imponer su posición, él crea un océano, ella les 
brinda el olivo. Los atenienses tienen que elegir entre ambos 
dioses, las mujeres votaron por Atenea y los hombres por Po- 
seidón, como estas son mayoría quedan como ganadoras. Ánte 
este triunfo, los hombres, para apaciguar la cólera del dios, 


44  Enrelación con lo anterior, afirma la autora: “Autoctonía, entonces, constituye 
un mito civico. Para ubicarlo en su momento histórico, permítanos llamarlo el 
mito de la “ciudad clásica”, o, incluso mejor, un mito del siglo V” (41). 


privan a las mujeres de la ciudadanía y el poder. El triunfo ori- 
ginal termina por convertirse en su contrario, en una fatalidad 
para las mujeres. 3% 

De forma semejante, el mito de Erictonios, el antecesor au- 
róctono de los atenienses, comienza con una persecusión amo- 
rosa que, de acuerdo con Loraux, sitúa de nuevo la lucha entre 
los géneros en primer plano. Hefesto, al ver a Atenea, no logra 
controlar su deseo y persigue a la diosa; ella apenas logra escapar 
cuando el esperma del dios le cae en la pierna. Atenea se limpia 
con un tejido de lana y lo tira a la tierra, lo cual es suficiente para 
que Gea, la tierra, quede fecundada y dé a luz a un niño. Esta le 
entrega el hijo a Atenea, para que lo críe en su templo. Cuando 
crece, funda la ciudad de Atenas y le asigna el nombre en honor 
de su protectora. Según otros relatos, él funda, como rey sacer- 
dote, las Panateneas y otras costumbres de la ciudad (según la 
versión de Loraux, 1984). 

Siguiendo la interpretación de Loraux, Atenea, la diosa 
virgen, representa en este mito a un mismo tiempo, la nodri- 
za, la madre y el padre de los atenienses. Es decir, por un lado, 
a la diosa se le protege de la maternidad al permanecer intacta 
su virginidad, pero, por otro, a Atenea se le identifica con Gea 
en el rol materno y protector de la ciudad y sus hijos. Como 
diosa principal, en ella recayó la responsabilidad, como ya se 
mencionó, por la cohesión política, la unidad de la pobla- 
ción y la continuidad histórica de la ciudad. Ella velaba por 
el cumplimiento de las normas colectivas y de las leyes. Se 
personificaban en ella los componentes protectores y recon- 
fortantes asociados con la maternidad, pero también, como 


45 Véanse sobre esto Loraux, 1984, y H. v. G., “Erictonio”, en El Pequeño Pauly, 
vol. 2, 356. Es importante recordar aqui el nacimiento poco común de Atenea. 
De acuerdo con la tradición mitica, ella nace de la cabeza de su padre Zeus, 
sin contar con una madre y, por ende, personifica "un tipo de virgen guerrera 
masculinizada y dotada de fuerza física y energía intelectual”. Esta imagen de 
una mujer guerrera, portadora de un escudo, coexiste, no obstante, con una fi- 
gura femenina desarmada, sentada y vestida con un peplo, ta cual aparece como 
protectora originaria de una cultura campesina y artesanal (W.F., “Atenea”, en 
El Pequeño Pauly, vol. 1, 681-682). 


hija engendrada y gestada por la parte masculina, ella asumió 
las características dominantes e impulsivas de su padre, Zeus. 
Al parecer, encontramos en esta diosa virgen una figura inter- 
media entre dos tradiciones culturales diferentes, representadas 
mediante las imágenes míticas de los dioses. 

A la par de Atenea existe otra figura femenina que ha in- 
fluenciado fuertemente las imágenes sobre la feminidad en la 
Atenas clásica. En la Teogonía y en Trabajos y días de Hesío- 
do, la primera mujer, Pandora, aparece como portadora de la 
desdicha humana y como fundadora de la raza de las mujeres 
(Teo. v. 571-612; Obras, v. 59-105). Pandora es una figura 
femenina creada artificialmente, hecha de barro por Hefesto 
y Atenea, a petición de Zeus. Esta representaba un castigo 
de Zeus contra los hombres, por haber recibido el fuego de 
Prometeo. Era una joven muy bella, astura y seductora, que 
simbolizaba la perdición y la desdicha para los hombres. Ella 
cargaba una jarra (o caja, según el traductor) en la que se en- 
contraban todas las enfermedades y los males terrenales. Un 
día, al abrirla, estos se expandieron por la Tierra; adentro so- 
lamente quedó la esperanza. Por causa del mito de Pandora, la 
ciudad resultó dividida entre la raza de las mujeres y los hom- 
bres autóctonos, nacidos de la tierra. En lugar de una especie 
con dos sexos, hubo, como consecuencia, dos razas humanas 
antagónicas de origen totalmente diferente. El origen de la 
reproducción sexual fue negado una vez más y las mujeres 
fueron de nuevo privadas de la maternidad. En el mito de 
Pandora, tal y como lo describe Hesíodo, las mujeres se con- 
vierten fundamentalmente en portadoras del sufrimiento y 
en las destructoras del paraíso exclusivamente masculino que 
existía en los orígenes de la humanidad: 


En efecto, antes vivían sobre la tierra las tribus de hombres 
libres de males y exentas de la dura fatiga y las penosas 
enfermedades que acarrean la muerte a los hombres. Pues 
al punto en la miseria los hombres empiezan a envejecer. 
Pero aquella mujer, al quitar con sus manos la enorme tapa 
de una jarra los dejó diseminarse y procuró a los hombres 
lamentables inquietudes. (Trabajos y Días, v. 90-96) 


Como hemos podido ver, esta privación no corresponde a 
la realidad de las mujeres en Atenas o, como afirma Loraux, 
a una creencia falsa de los atenienses, producto de un des- 
conocimiento de las leyes de la reproducción. Más bien, en 
tanto fantasía masculina mediante la cual se deseaba negar el 
poder y la presencia inevitable de las mujeres, el mito de la 
autoctonía pertenece al reino de lo imaginario. En el nivel 
de la exclusión formal de las mujeres, se hizo manifiesta esta 
contradicción inevitable entre realidad y fantasía. En el dis- 
curso legal, el deseo masculino se enfrenta con dificultades 
infranqueables para poder legitimar una segregación total de 
las mujeres: 


Si, tanto por razones institucionales como en términos de 
prestigio, el verdadero nombre del ciudadano es aner (hom- 
bre), en el sentido de que la identidad sexual está en primer 
lugar, es obvio desde el principio, que solo uno de los dos 
sexos está investido de valor. No obstante, el parentaje —o el 
doble linaje ateniense, dando al término su más limitada y 
absolutamente restrictiva forma— constituye el fundamento 
de la ciudadanía, para la cual el matrimonio es el requisito 
indispensable. Haber nacido como ateniense implica, en- 
tonces, —por ley— haber nacido de dos padres atenienses. El 
ciudadano es tanto un aner como el hijo de dos padres. El 
primer postulado significa, que la ciudad está construida 
sobre la exclusión de las mujeres; el segundo supone, que 
cada mujer que reproduce está ya integrada en la ciudad. 
(Loraux, 1984: 17) 


Esta paradoja de la Grecia Antigua se manifestó en muchos 
espacios. A continuación quiero interpretar, de acuerdo con este 
principio, en primera instancia, las figuras míticas de Atenea y 
Pandora. Posteriormente, compararé estas imágenes ambiguas 
de lo femenino con el discurso filosófico sobre la feminidad en 
las obras de Aristóteles y Platón. 


Imágenes de feminidad en los 
mitos de Atenea y Pandora 


Dejemos tomar la palabra, en este lugar, otra vez a Jasón, 
cuando expresa ante Medea aquel lejano anhelo masculino: 
“Los hombres deberían engendrar hijos de alguna otra manera 
y no tendría que existir la raza femenina: así no habría mal 
alguno para los hombres”. (v. 573-75). Esta parece ser una re- 
ferencia directa al mito de la autoctonía, que narra los orígenes 
de la ciudad de Atenas y de sus hijos, los atenienses. Siguiendo 
a King (1995), en este lugar nos encontramos con la ilusión 
masculina de una autonomía fálica, existente más allá de la 
unión con lo femenino-materno, una ¡ilusión que implica, por 
lo tanto, la negación de la maternidad. Se trata de una fantasía 
fálica que encuentra su expresión en las escenas del nacimien- 
to de Atenea y del linaje de Erictonio. Tanto estas imágenes 
míticas como el deseo de Jasón niegan la diferencia entre los 
géneros y la posibilidad de una triangulación. De esta manera 
se niega la dependencia mutua entre los dos géneros, lo cual 
significa, que no se reconoce la otredad de lo femenino (véase 
King, 1995: 344). Detrás de esta imagen se esconde un an- 
tiguo deseo masculino que, como fantasía fálica, ocupaba un 
papel central en la Antigúedad, aquella eterna ansiedad de ser 
completo, perfecto y tener poderes ilimitados (véanse Laurin, 
1964, citado por Laplanche y Pontalis, 1968: 137; y Sremann- 
Acheampong 1996: 56). 

Por medio de la refutación de la descendencia de dos géneros, 
se niega la escena originaria y se niega la tensión entre los géne- 
ros, es decir que de esta manera se suprimen las dos posiciones 
que diferencian los géneros, por lo que no puede ser procreado 
un tercero. Negando la escena originaria se reprime, también, la 
inevitable dependencia respecto de la madre arcaica, con el fin 
de crear la ilusión de un nuevo paraíso, en el cual están ausentes 
las privaciones, la impotencia y la frustración provocadas por el 
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proceso de individuación. El origen mítico de Atenas y la diosa 
están caracterizados por la ilusión de una omnipotencia fálica, 
que desprecia, niega o excluye el ser diferente de las mujeres, los 
extranjeros y los esclavos. La identidad colectiva de la Atenas 
clásica construida como asociación de hombres y ciudadanos (con 
Vidal-Naquer, 1970), está impregnada de estas fantasías sociales 
inconscientes. Parece, no obstante, que en los mitos lo reprimido 
siempre retorna inevitablemente. La bélica y obstinada Atenea 
personifica para los atenienses tanto a una virgen fálica como a 
una figura materna vestida con un peplo, que simboliza asimis- 
mo lo femenino despreciado. 

Mientras que la virgen Átenea se mantiene en la posición de 
una hija a la vez engendrada y gestada por el padre, que vela 
por las leyes paternas de la ciudad, Pandora se convierte en una 
imagen temprana de la femme fatale moderna.% Primero, tene- 
mos ante nosotros a una hija virgen identificada con el padre, 
una figura femenina que, como personificación de la potencia 
paterna, representa la negación de la diferencia entre los géneros. 
Ella constituye una figura femenina masculinizada y combatien- 
te, que podría ser considerada una representante ejemplar del 
lenguaje y las leyes paternas.7 La represión de la identificación 
primaria con los componentes maternos se representa en Átenca 
mediante la negación mítica de la maternidad y del cuerpo fe- 
menino, del útero como lugar donde se inicia y gesta la vida y de 
la vagina sensual.$ Por medio de su nacimiento de la cabeza del 
inmortal y omnipotente dios Zeus, en Atenea no solo se niega, 


46 Véase Wedekind, Lulu. Poesía dramática en dos partes. Espiritu terrenal 
(1903) / La caja de Pandora, (1904), así como la interpretación de Rohde- 
Dachser (1991, 111 y siguientes) sobre esta figura. 


47 — Enrelación con las dificultades que la fijación de la mujer en una posición de 
hija conlleva para el desarrollo de la identidad femenina, véase Rohde-Dachser 
(1990). 


48 En relación con una identificación predominante con la imagen paterna, Kris- 
teva (1974) opina que la mujer como “virgen impregnada por la palabra”, es 
decir, como hija del padre luchadora se transforma en una especie de figura 
dramática, que en la actualidad se puede ver personificada en la imagen de la 
monja, ta revolucionaria o la feminista (26-33). 


sino que se excluye y descarta la dependencia pre-edípica de la 
madre (véase Kristeva, 1980). Aquí ya no hay espacio para la 
madre ni su potencia creadora y procreadora. 

Dirigimos ahora nuestro interés hacia la hermosa maldad 
y el igualmente irresistible engaño personificado, según He- 
síodo, en la figura de la primera mujer. Los logros cultura- 
les hechos posibles mediante el robo del fuego por parte de 
Prometeo conllevaron un castigo eternamente irrevocable. La 
separación de los humanos de las fuerzas originarias divinas, 
su independencia, fueron castigadas por esta nueva creación 
artificial. El origen del mal, del sufrimiento y de las enferme- 
dades de los humanos o, mejor dicho, del género masculino, 
se personificó en la insondable figura femenina de Pandora. 
En la imagen de un paraíso masculino original, por medio de 
la ausencia de reconocimiento de la diferencia entre los géne- 
ros, se negaron de nuevo en el mito de Pandora la dependencia 
primaria de la madre y la escena originaria. Para este fin, el 
padre Zeus creó, con la ayuda de su hija Atenea y del dios de 
los artesanos, Hefesto, una mujer sensual, seductora y pérfida. 
De nuevo nos encontramos con los mismos protagonistas que 
en el mito de Ericronio, en el cual Atenea es la actriz principal. 
Hefesto crea la falsa mujer de barro y Atenea la embellece y 
la convierte en una figura femenina irresistible, que destru- 
ye con sus malvadas y nefastas ofrendas el paraíso original de 
los hombres. Aparecen aquí, de nuevo, poderes femeninos 
creativos detrás de la fachada de una potencia exclusivamente 
masculina. En ambos mitos, Atenea representa a una figura 
materna oculta. Aunque ella, como virgen rígida, no puede 
ser una madre verdadera, junto con Hefesto aparecen como 
figuras nebulosas, que pueden ser participantes primarios en 
la inevitable escena originaria. 

Como creadora indirecta de Pandora, Atenea representa 
también, por medio de la identificación con su creación, este 
principio malvado y seductor de lo femenino, el cual, según 
Rohde-Dachser (1991), se personifica en la figura literaria de 
la femme fatale como encarnación de la sensualidad, la muerte 
y la naturaleza. Ella aparece como figura que reúne dos polos 
inalterables. Por una parte, personifica a la virgen guerrera, hija 
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engendrada exclusivamente mediante la fecundación y el em- 
barazo paterno, quien se identifica con una colectividad mas- 
culina; por otra, ella representa a una figura atractiva y sensual 
atrapada en el cuerpo de una mujer. Inesperadamente, las dos 
figuras míticas se funden en una sola imagen para poder man- 
tener al mismo tiempo la distinción, como finalmente se puede 
observar en el mito de Pandora, en el que ambas figuras quedan 
claramente diferenciadas una de la otra. La belicosa hija del pa- 
dre, fruto del cerebro masculino, resulta opuesta a la legendaria 
predecesora de la femme farale moderna. 

Esta imagen originaria de la mujer aparece todavía hoy, con 
todos sus secretos escondidos en la caja, como una figura fas- 
cinante que, al igual que, la Lulú de Wedekind como versión 
moderna de esta Pandora, nos presenta sus componentes grati- 
ficantes y seductores así como sus componentes terroríficos. En 
relación con este vínculo ambiguo con la femme fatale, caracteri- 
zado tanto por una atracción incontrolable como por un terrible 
repudio, opina Rohde-Dachser (1991: 115, 117): 


En figuras femeninas del tipo Lulú encontramos una espe- 
cie de promesa, en la que su concesión significa a un mis- 
mo tiempo máxima recompensa, realización, dicha, diso- 
lución gratificante de sí mismo y perpetua satisfacción [...] 
El cumplimiento de la promesa equivale aquí entonces a la 
decadencia; el acercamiento y la extinción son uno solo, tal 
y como es evocado en el tema de la femme fatale, y ambos 
momentos están anclados en lo femenino. (Destacado en 
el original) 


Mediante la promesa inalcanzable y la inevitable ruina que se 
le asocian, la mujer se convierte en un otro repudiado, en algo 
extraño irreconocible, que puede ser considerado como un polo 
opuesto de la virgen Atenea. No obstante, su llamativa presencia 
tanto en el mito de Erictonio como en el de Pandora convierte 
a Atenea en una especie de figura de transición. Al igual que en 
Medea, estamos aquí ante una ruptura entre dos imágenes de fe- 
minidad que compiten entre sí. 


Imágenes de feminidad en los discursos 
filosóficos de Platón y Aristóteles 


El discurso filosófico intenta legitimar esta imagen domi- 
nante mediante una fantasía masculina de superioridad. A 
partir del análisis de Sissa (1990) sobre las imágenes de los 
géneros en las teorías filosóficas de Platón y Aristóteles, qui- 
siera demostrar cómo estos filósofos intentaron solucionar las 
contradicciones existentes entre la realidad de la época y las 
fantasías colectivas. 

Aristóteles creó un nuevo mito sobre la diferencia entre los 
géneros, en el cual la distinción entre los dos sexos se fundamen- 
ta en un concepto contradictorio. En la Metafísica él opina que 
no existe ninguna diferencia cualitativa entre los dos principios 
de procreación —femenino y masculino—, ambos poseen funda- 
mentalmente una identidad común, sin otredad. Un genos (gé- 
nero) representa la capacidad de dos seres vivos, pertenecientes 
al mismo eidos (especie), para la renovación y la procreación.? 
A pesar de esta identidad entre los dos eidoi, la diferencia entre 
hombres y mujeres se representa como una imagen muy polari- 
zada, es decir, que pese a la supuesta forma idéntica, subsiste una 
diferencia que no se puede pasar por alto,% 

Para solucionar este conflicto, Aristóteles optó, en opinión 
de Sissa (1990), por reducir la diferencia a una desigualdad 
cuantitativa, lo cual, sin embargo, implica una falta funda- 
mental en la mujer, una negatividad en relación con su propia 
naturaleza.5? En su criterio, la diferencia en los genitales se re- 
laciona con dos formas de procreación: mientras que la mujer 


49 Véase la Metafisica V, 1024a, 1029-1030; X, 1057b, 35-1058b, 25. 


50 Este no es el lugar para discutir el complejo y poco preciso significado de los 
términos genos y eidos en las obras de Platón y Aristóteles. Solo quiero tratar 
aquí, grosso modo, algunos aspectos de sus teorías sobre la diferencia entre los 
géneros que son de relevancia para nuestra discusión. 


51 Véase sobre esto Aristóteles, Reproducción de los animales 1, 732a, 736b, 
737a-b, 738b, 7392-b, IV, 765b y siguientes. 
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procrea en su propio cuerpo, el hombre lo hace en un cuerpo 
ajeno; una diferencia que tiene, sin embargo, implicaciones mu- 
cho más amplias. 

Según Aristóteles, el cuerpo femenino posee un carácter frío, 
debido a que este carece del calor vital y de la capacidad de coc- 
ción, necesarios para la procreación. La sangre menstrual fluye 
abundantemente, debido a que es fría y cruda como producto 
de su debilidad e incapacidad para transformarse. El flujo mens- 
trual carece así de los principios del alma y de la forma; en con- 
secuencia, para él la mujer parece no cumplir ninguna función 
activa en la procreación. El señaló como única tarea de la mujer, 
ser la portadora nutriente de aquel ser que ella daría a luz gracias 
al esperma del hombre. Este último debe considerarse como la 
verdadera fuerza impulsora de la procreación. El esperma mas- 
culino es un flujo caliente que mediante la cocción provoca la 
transformación necesaria para la fecundación. El padre debe ser 
considerado como el portador de la función activa; él dispone 
del principio para el movimiento, del cual se originan el alma 
y la forma del nuevo ser. La madre es la portadora de la sangre, 
que sirve de nutriente, y del cuerpo, que cumple la función de 
un sostén físico; dentro de este se desarrollará el niño, para más 
tarde venir a este mundo. 

Entonces, mientras que el padre aporta el movimiento, la 
madre contribuye con la materia necesaria, a partir de la cual se 
gesta la nueva vida, es decir, el cuerpo del embrión. De acuerdo 
con la interpretación de Sissa (1990), lo anterior se manifies- 
ta cuando el hijo se parece a la madre, es decir, cuando no se 
puede negar que la madre también participa activamente en 
la procreación o —mejor dicho— en la formación del niño. En 
vista de este hecho, a Aristóteles no le quedó otra opción que 
rendirse, por cierto, cuando reconoció, que la madre también 
fecunda, lo cual inicialmente les atribuyó de forma exclusiva a 
los hombres Siguiendo a la autora, la genética aristotélica tenía 

"as exigencias contradictorias: “[...] reducir la ge- 
ansmisión unilineal de identidad y justificar el 
dle de la semejanza” (Sissa, 1990: 106). Una 
aquí confrontados con el fenómeno de una 

en relación con la diferencia entre los 


géneros, la cual impregnó fuertemente aquella época. Por un 
lado, tenemos una reducción de la función de la maternidad 
y una madre que es visualizada exclusivamente como un reci- 
piente pasivo, portador, que nutre al niño. Por otro, aparece la 
madre como progenitora activa, que también impregna a sus 
hijos de sus componentes femeninos. 

De forma similar Platón, en la República, mediante su esbozo 
de una sociedad ideal, intentó determinar la diferencia entre los 
géneros por medio de un principio contradictorio en sí mismo. 
Según este y de conformidad con lo que ya se ha comentado, a 
pesar de que pueden participar en las mismas actividades y em- 
presas sociales que los hombres, las mujeres siempre son menos 
sobresalientes y menos reconocidas socialmente que sus compa- 
ñeros. En la sociedad de mujeres y de niños del Estado ideal, las 
mujeres y los hombres deben ser educados de forma conjunta, 
ambos deben aprender las mismas labores y funciones sociales, 
no obstante, de una forma y manera diferentes. Las mujeres tam- 
bién deben recibir formación en música, en gimnasia y en la 
guerra, actividades consideradas masculinas, ya que ambos géne- 
ros son iguales por naturaleza. Solo en la procreación cada sexo 
asume una función diferente: a la mujer le corresponde el parto y 
al hombre la fecundación. Por estas razones, ambos deben fungir 
como guardianes del Estado imaginario; no obstante, las posi- 
ciones más respetadas y honradas permanecen reservadas a los 
hombres, ya que estos siempre poseen talentos más destacados 
que las mujeres (República V, 451d-457c). Aquí aparece, una vez 
más, una concepción ambigua de la feminidad, según la cual las 
mujeres son por una parte de igual naturaleza que los hombres 
y por otra son seres humanos imperfectos, caracterizados por la 
carencia al ser comparado con aquellos. 

En constraste con la posición sobresaliente otorgada a las 
deidades femeninas en la mitología griega, en el discurso filo- 
sófico predomina una imagen mucho más restrictiva y homo- 
génea de la mujer. Las múltiples atribuciones de una deidad y 
la enorme diversidad de su capacidad de acción marcan —se- 
gún Loraux (19902) una división irreconciliable con el ima- 
ginario defectuoso de lo femenino en la filosofía griega. No 
solo en las divinidades ctónicas de los tiempos originarios, sino 
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también en las poderosas e independientes diosas del Olimpo, 
como Afrodita, Artemis, Hera o Átenea, se ve personificada una 
contraparte, complementaria. del dominio de los dioses olímpi- 
cos masculinos. 

Asimismo, los griegos siempre seguían adorando a la Gran 
Madre, la Gran Diosa Madre originaria de Asia. Á veces era Gaia, 
a veces Cibeles, otras veces la pareja Demérer-Core, quienes en 
la forma de diversas figuras divinas personificaban a la Madre 
Tierra, para quien en toda Grecia, como simbolo de la Gran 
Madre, existía de forma permanente un lugar sagrado y un culto. 
Incluso en el corazón de Atenas se encuentra un templo erigido a 
la Madre de los Dioses; en él cobra vida de forma manifiesta un 
espacio femenino al lado de la asamblea del consejo. Sobre esto, 
opina Loraux (1990b: 78): “En el Agora de Atenas, un lugar 
tanto real como altamente simbólico de lo político, tal y como 
lo entiende la democracia, se encuentra un templo a la Madre. 
Precisemos, a la Diosa Madre”. Tanto la imagen de la madre de 
la justicia como también la imagen de la madre salvaje y terrorí- 
fica se instauran, según Loraux, en el corazón de la democracia, 
mediante una figura femenino-materna que tiene un significado 
político decisivo. 

En las figuras y en las narraciones míticas, no solo en el caso 
de los héroes, sino también en relación con los dioses, las imá- 
genes de lo femenino o lo masculino no corresponden a espa- 
cios unívocos, en los cuales la diferencia entre los géneros se 
manifiesta inalterablemente como bipolar (compárense Loraux, 
1990a; Bruit Zaidman, 1990; Lefkowitz, 1986; Nancy, 1996). 
La relación entre los hombres y las mujeres se representa en 
el mito en toda su ambigiiedad y multiplicidad. Amor y odio, 
unión y ruptura, así como pasión y competencia se enfrentan 
continuamente. Al mismo tiempo, la lucha entre los géneros 
está caracterizada por una multitud de insinuaciones y un en- 
trelazamiento de los diferentes niveles ocupados en los relatos 
por los hombres y las mujeres. Diosas del amor y del matrimo- 
nio, defensoras de la virginidad y del parto, se unen a diosas de 
la guerra, protectoras de las ciudades y de la cultura. Mujeres 


enamoradas, esposas fieles y madres abnegadas se transforman 
de repente en amazonas rebeldes, gorgonas asesinas o ayudantes 
insustituibles en las luchas de los hombres. 

Habiéndonos acercado a las relaciones entre los géneros en 
la Arenas clásica y a algunas de las imágenes míticas, trágicas O 
filosóficas, de la feminidad existentes en aquella época, llegamos 
a la tesis de que, dados los complejos tejidos de la realidad con 
el imaginario colectivo, no fue posible en ese entonces la crea- 
ción de imágenes inequívocas u homogéneas de lo femenino. 
Estamos tratando aquí, más bien, con un escenario de imágenes 
múltiples de la mujer, con características, roles y figuras muy 
diversos. Al parecer, la comprensión de las diferencias entre los 
géneros representó para los antiguos griegos, como representa 
para nosotros, lejanos descendientes, una discusión difícil y ten- 
tadora, que provoca no solo fascinación y curiosidad, sino angus- 
tia e incertidumbre. 
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CaríruLO II 


MITOLOGÍA GRIEGA Y TRAGEDIA; 
SURGIMIENTO DE UN SUJETO TRÁGICO 


La ATENAS CLÁSICA, ENTRE MITOLOGÍA E ILUSTRACIÓN: 
ORÍGENES DEL SUJETO BURGUÉS EN EL NIVEL LITERARIO 


El desarrollo de la tragedia constituye un hito para la cultura 
griega, una especie de cumbre de la creación cultural. A conti- 
nuación, abordaré las condiciones fundamentales que hacen de 
la Atenas clásica una época de transición, para poder acercarme a 
la coyuntura creativa que el nacimiento de lo trágico representó 
para la Antigijedad. 

El surgimiento de la democracia ateniense supone en sus ba- 
ses el enfrentamiento irreconciliable entre los poderes sagrados 
de los dioses y héroes mitológicos del viejo mundo religioso y los 
nuevos principios legales, políticos y filosóficos que brotan como 
fundamento del nuevo orden social democrático. Mientras en las 
prácticas religiosas y en las antiguas historias de la mitología se 
hace manifiesta la dependencia del ser humano respecto de los 
poderes originarios de los dioses, en las nuevas representaciones 
legales y prácticas políticas el ciudadano burgués logra despren- 
derse lentamente de esas fuerzas primigenias que poblaron con 
su presencia inquietante los orígenes de la civilización. 

En la nueva estructura social de la democracia ateniense, 
el ciudadano destaca como una especie de sujeto originario, 
como un lejano precursor del sujeto burgués que va a cobrar 
vida en el mundo moderno. Tomando en cuenta las nuevas 
condiciones para participar directamente en las decisiones co- 
lectivas de la polis, podríamos afirmar que el ciudadano bur- 
gués se convierte en una especie de antecesor del individuo 
moderno. En tanto que miembro activo de una colectividad, 
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que formalmente reconoce la igualdad de condiciones en el 
mundo de la política, el ciudadano de la polis surge como sujeto 
relativamente autónomo frente a los lejanos poderes sagrados de 
los dioses. Al respecto, Vernant afirma (1972: 82) lo siguiente: 


En la Atenas del siglo Vi el individuo con su propio carácter 
particular surgió como sujeto de la ley. La intención de este 
agente era comprendida como elemento fundamental de la 
responsabilidad. A través de su participación en la vida 
política, donde las decisiones se adoptaban después de ha- 
ber efectuado un debate abierto, positivista y secular, cada 
ciudadano comenzó a reconocerse a sí mismo, como agente 
(actor) responsable de su gestión y, más o menos como dueño 
y señor, en una posición que le permitía dirigir el curso in- 
cierto de los eventos por medio de su gnomo, su capacidad 
de juicio, su phronesis, su inteligencia. 


Esta autonomía en el nivel de lo político y lo legal, del indi- 
viduo que se ha desprendido de las fuerzas divinas de los anti- 
guos dioses y figuras mitológicas, resulta, no obstante, relativa 
frente a la continuidad que la presencia de los viejos rituales y 
prácticas religiosas sigue preservando en la vida cotidiana de los 
atenienses. Á pesar de la nueva libertad que el individuo empieza 
a experimentar como sujeto político, con responsabilidad propia 
y capacidad de decisión sobre las acciones individuales y colecti- 
vas, los poderes primigenios del destino que los dioses encarnan 
siguen ocupando un lugar primordial en la cotidianidad. Como 
fuerzas externas o incluso internas, los poderes superiores de los 
demones, en tanto que mediadores entre el hombre y los dioses, 
siguen desempeñando un rol determinante en el destino de las 
acciones humanas y en las nuevas concepciones de mundo. De 
acuerdo con Vernant (1972: 82-83), la autonomía del nuevo su- 
jeto democrático se encuentra seriamente limitada por aquellas 
fuerzas superiores que brotan no solo del mundo religioso arcai- 
co sino también del nuevo universo político de la polis: 


Pero ni el individuo ni su vida interna habían adquirido 
aún suficiente consistencia y autonomía para convertir al 


sujeto en el centro de la decisión, desde el cual según se 
creía, emanaban sus acciones. Separado de sus raices fami- 
liares, cívicas y religiosas, el individuo no era nadie; no se 
encontraba solo por sí mismo, dejó de existir. Como lo he- 
mos visto, incluso en la ley, la idea de la intención continuó 
siendo vaga y equivoca. Al tomar una decisión, el sujeto no 
ejercía el poder de una verdadera determinación propia. 


Se trata de tres formas de restricción de la autonomía indi- 
vidual las familiares, las religiosas y los vínculos cuidadanos— 
que para aquella época eran todavía muy fuertes. Retomemos, 
siguiendo la interpretación de Vernant, la teoría de la acción 
moral de Aristóteles,*2 para comprender mejor la diferencia en- 
tre la concepción de individuo en la polis griega y el concepto 
de sujeto burgués, autónomo, con capacidad de autorreflexión y 
autodeterminación, que surge como producto de los procesos de 
secularización e individuación desarrollados con la modernidad. 

Aristóteles usó el concepto de proairesis (decisión) para re- 
ferirse a una acción que implica un mayor grado de concien- 
cia por parte del sujeto. Como privilegio del ser humano, la 
proxiresis es aquella acción que lleva implícita una intención; 
sin embargo, no podría traducirse por la categoría moderna de 
libre voluntad, mediante la cual el individuo realiza una acción 
en forma intencional o voluntaria. La oposición en griego an- 
tiguo entre hekon, hekousios, como aquella acción que se realiza 
por una volición, y akon, akousoís, como la acción que se lleva a 
cabo a pesar de uno mismo, no corresponde a la oposición que 
caracteriza las categorías actuales de voluntario e involuntario. 
Las categorías antiguas son más amplias y, a la vez, menos preci- 
sas que el concepto moderno de voluntad. Para los griegos, cual- 
quier decisión (proairesis) se realizaba por una volición (hekon), 
pero no todo lo que uno hiciera por volición era resultado de 
una decisión, como ocurría en el caso de una acción que se pro- 
dujera impulsada por el deseo (epirhymia). Cuando se actuaba 


52 Al respecto, véanse sobre todo sus textos Ética Nicomáguea II y Ética 
Eudemia H. 
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apasionadamente, inducido por el placer o la rabia (2h4yrmos), sin 
haber reflexionado anteriormente, se actuaba por volición pero 
no como resultado de una deliberación que llevara a una deci- 
sión. Tomar una decisión implicaba necesariamente un proceso 
previo de reflexión sobre las posibilidades de acción con las que 
el individuo contaba. En este sentido comenta Vernant (1972: 
57) lo siguiente: 


Para estar seguro, proairesis también nace del deseo, aun- 
que un deseo racional, un anhelo (boulesis) instruido por 
la inteligencia y dirigido no hacia el placer sino hacia un 
objetivo práctico, el cual ya se ha manifestado como un 
bien para el alma. Proairesis implica un proceso previo de 
deliberación (bouleusis). 


Durante la época anterior al establecimiento de las leyes 
y al advenimiento de las ciudades-estado, la concepción reli- 
giosa del delito (hamartama) se refería a un error de la mente, 
a una profanación religiosa o a una debilidad moral del cri- 
minal, El delito podía ser producto de dos situaciones: de un 
error del intelecto o una ceguera que llevaba al error (hamar- 
tanein), o de una enfermedad mental, de un estado de locura 
(bamartia). Esta aparecía por obra de una fuerza religiosa de- 
moníaca (por ejemplo, la ate o la Erinia) que penetraba des- 
de afuera incontrolablemente en el interior del individuo. La 
profanación religiosa que el crimen representaba se volvía algo 
contagioso. Era una especie de contaminación tan poderosa 
que podía llegar a afectar a toda la parentela del individuo que 
había cometido el delito e incluso a las generaciones posterio- 
res. Las historias míticas de Edipo o Agamenón lo muestran 
de una forma muy clara. En casos extremos, la contaminación 
podía llegar a extenderse a toda una ciudad o incluso hasta un 
territorio más amplio, 

Posteriormente, con el advenimiento de la nueva organiza- 
ción legal en las ciudades-estado y la institución de las cortes, 
la antigua concepción religiosa del delito empezó a perder su 
validez. En la nueva concepción, aquella acción que se llevaba 
a cabo por volición (hekon) y aquella que se realizaba a pesar de 


uno mismo (4kox) eran definidas en términos opuestos, como 
conocimiento, o ignorancia con respecto a la acción. Ahora, el 
crimen implicaba no solo hekon, sino más bien pronoia, consi- 
derada como una forma de conocimiento previo a la acción que 
se realizaría, una premeditación de la acción como producto 
del intelecto. La intención culpable, en tanto responsabilidad 
del sujeto, no implicaba la intención de hacer mal, sino más 
bien el pleno conocimiento de la sicuación. La nueva idea de 
deliro significaba fundamentalmente la acción que se realizaba 
sabiendo lo que se hacía (eidos). La ignorancia (2gnoia) que an- 
res había constituido la esencia del delito se refería ahora a los 
crímenes que se comentían a pesar de uno mismo (4kox), sin 
intención criminal. Esta nueva concepción legal sobre el crimen 
ejercía una influencia profunda sobre el discurso de la trage- 
dia y concretamente sobre la concepción del sujeto trágico y el 
nivel de responsabilidad de sus propias acciones. El desarrollo 
del concepto de agente con intenciones personales y responsa- 
bilidad subjetiva en las acciones fueron innovaciones profundas 
que tendrían una influencia determinante en el discurso trágico 
desarrollado durante el siglo V a. C. 


Sobre la relación entre mito y tragedia 


En relación con la noción misma de tragedia, Aristóles pro- 
puso que la esencia de lo trágico consiste fundamentalmente 
en la “imitación de una acción”, característica primordial que 
establece su decisiva separación de la narración mítica (Poética 
VI, 19-20). El concepto de sujeto actuante, de agente de las 
acciones, es entonces inherente a la estructura dramática, que 
deja de ser narración para ser escenificación de acciones. El 
drama, aunque sigue retomando las historias míticas como sus- 
tento fundamental, presenta a los héroes de forma activa como 
sujetos en acción. Por el contrario, la épica se concentra en el 
relato de las circunstancias y los sucesos en los que los persona- 
jes se ven envueltos. 

Un acercamiento a las relaciones entre mito y tragedia pue- 
de ayudar en la comprensión de las condiciones que rodean 


el nacimiento del sujeto trágico. Mientras lo trágico se nos 
muestra inseparable de lo mítico en la historia de la cultura 
griega, entre ambos mundos existe, al mismo tiempo, una 
distancia insalvable. En relación con este doble movimiento 
de complicidad y enfrentamiento con la mitología, ya que 
la tragedia se deriva de los orígenes míticos y, a la vez, se 
desprende y aparta de estos, Lehmann(1991: 15) comenta lo 
siguiente: 


Los temas de la tragedia griega implican, por lo tanto, 
una penetración mediante contenidos arcaicos de las 
nuevas formas de pensamiento y una confrontación de 
ellas[...] El mito es inberente a la tragedia, pero al mis- 
mo tiempo triplemente extraño: como tema de otra época, 
como producto de un pensamiento que ha dejado de ser 
indiscutible y como forma de representación en la que el 
nuevo discurso del teatro trágico se distancia sobre todo 
de lo épico. Por consiguiense, hay que distinguir un con- 
tenido temático, una nueva concepción de mundo y un 
aspecto estético. 


En este espacio intermedio entre la continuidad y la rup- 
tura con la tradición representada en la mitología, el discurso 
trágico adquiere su propia identidad como nuevo género lite- 
rario. Se crea una especie de subversión del mito que da paso 
tanto a una nueva forma de representación del mundo, como 
a un nuevo lenguaje literario. En relación con este vínculo 
controversial entre ambos tipos de discurso, afirma Benjamin 
(1955: 87): “Lo épico se opone a la poesía trágica como trans- 
formación tendenciosa de la tradición”. La omnipotencia de 
los dioses y sus poderes originarios empieza a desteñirse al 
entrar en disputa con las nuevas formas de pensamiento de la 
democracia y los espacios de acción que esta le ofrece al ciuda- 
dano de la polis. Lo mismo ocurre con las imágenes idealizadas 
de los héroes que poblaban las antiguas sagas con sus valerosas 
y extraordinarias acciones. Las viejas tradiciones caballerescas 
y aristocráticas que dominaban el mundo griego durante la 
época micénica y las posteriores entran en enfrentamiento 


abierto con las nuevas prácticas políticas y estructuras legales 
que acompañan el surgimiento de la democracia. 

Ese enfrentamiento se evidencia en las formas de represen- 
tación dominantes en la sociedad. Los valores y principios que 
caracterizan al nuevo ciudadano burgués y sus acciones se ponen 
en duda en el imaginario trágico. El héroe trágico va a pertenecer 
a un lugar intermedio donde se entrecruzan realidades irrecon- 
ciliables, cuyas fronteras difusas no permiten dar respuesta a los 
dilemas que surgen del encuentro de mundos tan dispares. Ánte 
las imágenes unilaterales e idealizadas de los grandes héroes mí- 
ticos, como el Odiseo o el Aquiles de Homero, aparecen ahora 
figuras literarias caracterizadas por múltiples facetas y complejas 
tramas. Los héroes dejan de ser figuras univocas para convertirse 
en personajes enigmáticos ante los cuales el discurso trágico no 
propone soluciones. Es justamente esta subversión de la mito- 
logía la que hace que el discurso trágico recurra a un lenguaje 
fundamentalmente ambiguo, donde lo paradójico habita a sus 
anchas (al respecto, compárense Benjamin, 1955; Vernant 1972; 
Lehmann, 1991). 

De acuerdo con Vernant (1972), la pugna entre el coro y el 
héroe encarna una dualidad que determina incluso el lengua- 
je mismo de la tragedia. En la diferencia entre el lenguaje del 
coro, más cercano al lenguaje de ta lírica, y el del héroe, con 
una estructura más cercana a la prosa y al habla cotidiana del 
ciudadano de la polis, encontramos también la ambigitedad ins- 
taurada en el corazón mismo del drama. Mediante una estruc- 
tura dialógica, el lenguaje del héroe trágico se acerca más bien 
al lenguaje ordinario del hombre común. De esta forma, las 
figuras heroicas se convierten en sujetos de un debate. Por otra 
parte, el coro, en sus cantos, más que alabar a los héroes como 
se acostumbraba en la tradición lírica, manifiesta la angustia, 
el sufrimiento y la incertidumbre que impregnan la situación 
trágica en la que se encuentran los protagonistas. En el confuso 
encuentro entre el pasado lejano de las sagas heroicas y el pre- 
sente incierto y efímero de la polis, se funda una ambigiiedad 
que determina la dicotomía personificada en la relación entre 
el coro y los héroes, la cual es decisiva para el nacimiento de la 
tragedia como creación literaria. 


ne 


La tragedia como creación literaria 


En la Poética de Aristóteles se encuentran algunas claves fun- 
damentales que permiten comprender este lenguaje propio de 
la tragedia, corno género literario nuevo. Ya en aquella época, 
Aristóteles afirmaba que el lenguaje de la tragedia debía estar 
conformado sobre todo por las metáforas y por el lenguaje de la 
vida cotidiana (XXIl, 77). Las imágenes, las analogías y el do- 
ble sentido se consideraban rasgos fundamentales del lenguaje 
dramático, un lenguaje ambiguo que fue fundamental para el 
surgimiento de lo trágico. De acuerdo con la teoría de la mímesis 
en Aristóteles, el artista es un imitador de la realidad, semejante 
a un niño que imita el mundo que lo rodea. Según el tipo de 
imitación hay diferencias en tres apectos: en los medios que se 
utilizan, en aquello que se imita y en la forma en que se imita 
(Poética, Y, 5 y TV, 11). De esta manera, la tragedia no imita na- 
rrando, como la épica, sino poniendo a actuar a los personajes; 
además, no imita simplemente la realidad concreta como en la 
historia, ni un pasado legendario como en la mitología, sino 
que imita lo posible. Más que los sucesos que han ocurrido, el 
poeta imita lo que se cree que ha ocurrido, aquello que debe- 
ría ser o lo que potencialmente podría llegar a suceder, aquello 
que es factible, pero no necesariamente real (Poética, IX, 29).3 
Aristóteles llegó incluso a proponer, en relación con la creación 
poética, lo siguiente: 


De una manera general, lo imposible debe justificarse en 
función de la poesía, en función de lo mejor o de la co- 
mún manera de opinar. Por lo que se refiere a la poesía, 
el imposible que convence es.preferible a lo posible que no 


53 El concepto de imitación (mímesis) en Aristóteles es a menudo interpreta- 
do de forma talsa. Tgual que en los niños, durante el juego, la creatividad 
artística conforma una representación ficticia, que justamente no puede ser 
considerada como una simple imitación, mediante la creación, representación 
y escenificación, el artista produce mucho más que una copia de la realidad, a 
saber, una nueva realidad. 


es convincente. [...] La opinión común debe justificar las 
cosas irracionales, o bien incluso se demuestra que a veces 
no es ello irracional, ya que es verosímil que a veces las cosas 
ocurran en contra de la verosimilitud. (Poética, XXV, 93) 


Lo absurdo o disparatado, incluso hasta llegar a lo imposi- 
ble, mientras sea probable o creíble, es más cercano a la poesía 
que aquello posible, pero inverosímil. En esta afirmación nos 
topamos con una imagen cercana a la ficción, a la invención 
propia del arte. El trágico ¿imita las viejas historias míticas, no 
con una fidelidad manifiesta hacia los antiguos poetas, sino más 
bien construyendo él mismo sus propias historias y su propio 
lenguaje. Al mismo tiempo, el poeta trágico está amparado en 
el pasado mítico que sus antepasados forjaron. El discurso trá- 
gico se construye sobre las raíces religiosas que se encontraban 
en las leyendas, los grandes sucesos y los legendarios héroes de 
la mitología griega. Podríamos decir que la tragedia durante la 
Antigiiedad constituye una especie de género literario interme- 
dio, que sirvió de transición entre el viejo mundo religioso y 
el nuevo modelo estético que nació gracias a la democracia. Al 
surgir como un género literario de transición, la tragedia griega 
se ubica entre el actuar de acuerdo con las premisas colectivas 
dictadas por la tradición cultural y la capacidad de actuar indi- 
vidualmente, que va a caracterizar al nuevo sujeto de la polis en 
época de la democracia. 

Siguiendo a Vernant (1972), se podría afirmar que la tragedia 
representa el origen de la ficción literaria. Las composiciones trá- 
gicas ya no son una mera narración de hechos históricos o rela- 
tos míticos, sino que se convierten en las primeras interpretacio- 
nes literarias, en las que el autor se toma la libertad de crear sus 
propias historias, de esta manera teje una relación nueva entre 
mitología y realidad. El poeta trágico retoma las viejas leyendas 
míticas como fundamento de sus historias; pero transforma los 
sucesos míticos y los contornos de los hérues de acuerdo con su 
propia fantasía y con su propia experiencia como sujeto de la 
polis, es decir, se convierte en el creador de un mundo de ficción 
que se aparta tanto del mundo de la realidad como del mundo 
mítico, un espacio intermedio, que se va a caracterizar tanto por 
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una desmirtificación de los héroes y los dioses, como por una 
profundización en la psicología de los personajes, condiciones 
que, como veremos posteriormente, van a ocupar un lugar cen- 
tral en la obra de Eurípides.** Con el desarrollo de la tragedia 
aparece en la Grecia antigua la figura del artista como sujeto. 


Sobre el origen del sujeto trágico 


En relación con el concepto de sujeto trágico, surge una pre- 
gunta primordial: ¿dónde se ubica la diferencia fundamental en- 
tre el lejano sujeto de la polis griega y el sujero burgués que nace 
con la modernidad más de 2000 años después? De nuevo, el 
vínculo indisoluble de la tragedia con la mitología parece ofrecer 
algunos elementos esclarecedores sobre la distancia que marca 
este amplio trecho en la historia de Occidente. 

El sujeto trágico que cobra vida en la escena teatral está ubi- 
cado en una posición intermedia entre los valores colectivos de la 
vieja moral religiosa y las nuevas tendencias hacia una temprana 
individuación, producto de la democracia ateniense. Sus accio- 
nes están influenciadas, según Vernant (1972), tanto por poderes 
exteriores provenientes de los dioses o demones (daimon) que ac- 
túan a través de él, como por fuerzas interiores que brotan de su 
propio carácter (ezhos). Tanto los presagios o designios impuestos 
por los dioses como las pasiones incontrolables de los hombres 
entran en juego en la decisión que desencadena la acción trá- 
gica. Las acciones, sentimientos y pensamientos de los héroes 
son producto de su propia vida interior, pero al mismo tiempo 
están determinados por los poderes divinos de algún demón que 
irrumpe desde una exterioridad incontrolable. 

Este proceso de reflexión basado en la razón siempre está me- 
diatizado por las influencias exteriores de los demones que habi- 
tan en su interior y que se confunden con sus propios deseos. El 


$4 Sobre esta posición particular de Eurípides frente a los otros dos trágicos, 
Esquilo y Sófocles, volveremos en el ultimo apartado de este capítulo. Al 
respecto, compárense Knox (1935), McDermott (1989), Medina (1977) y 
Pucci (1980). 


límite entre lo interno y lo externo se diluye en esta concepción 
sobre las pasiones; estas se ubican en un espacio intermedio entre 
lo humano y lo divino. Son experiencias propias que se presen- 
tan a un mismo tiempo como extranjeras, extrañas a la naturaleza 
interior de los personajes, impuestas por los designios sobrena- 
turales de los dioses, ante las cuales el héroe queda sometido a 
la impotencia. En relación con este lugar intermedio donde se 
ubica la acción trágica, propone Vernant (1972: 46-47): 


El sentido trágico de la responsabilidad hace su aparición 
en un momento en que en relación con la acción humana se 
le otorga un lugar al debate interno, a la intención y la pre- 
meditación, no obstante, esta acción humana aún carece de 
la suficiente consistencia y autonomía para ser plenamente 
autosuficiente. El verdadero reino de la tragedia se ubica 
en esa zona limítrofe, donde las acciones humanas se tra- 
ban con los poderes divinos de donde —en desconocimiento 
del agente— toman su verdadero sentido al convertirse en 
parte integral de un orden que trasciende al ser humano y 


lo elude. 


Mientras que, por un lado, los personajes de las tragedias ad- 
quieren mayor potencialidad de acción y determinación sobre su 
propio destino, por otro, todavía no son capaces de reconocerse 
como seres independientes de los poderes de los dioses y de las 
representaciones mítico-religiosas. Si bien en algunas tragedias 
de Esquilo y Sófocles y, sobre todo, en la obra de Eurípides los 
dioses dejan de representar un papel decisivo en la vida de los 
hombres, la reciente libertad que el sujeto trágico está estrenan- 
do sigue siendo problemática. El héroe toma conciencia de sus 
intereses, opiniones y creencias propias frente a los valores y las 
normas colectivas; se distancia tanto de las tradiciones culturales 
como del nuevo orden socio-político de la democracia. 

En los diálogos trágicos se hacen manifiestas una subversión 
de los significados colectivos y una dolorosa incertidumbre frente a 
las creencias religiosas y frente a las nuevas posibilidades de ac- 
ción del ciudadano burgués. Este héroe se vuelve gradualmen- 
te más autónomo y empieza a tomar sus propias decisiones. 


De acuerdo con Adorno (1970), la distancia de la forma trágica 
frente a los temas míticos, la rebelión contra la maldición del 
destino y el nacimiento de la subjetividad son manifestaciones 
de una emancipación temprana del mundo feudal-familiar pre- 
existente. La confrontación entre mito y subjetividad constituye 
la condición sine qua non del discurso trágico, en la cual cobra 
vida la lucha irreconciliable entre la potencia de la fatalidad y el 
surgimiento de un sujeto adulto. Es justamente en este antago- 
nismo, en esta lucha irreconciliable, donde la situación trágica se 
instala para dar surgimiento a la tragedia griega. 


Sobre el concepto de lo trágico y la culpa trágica 


El surgimiento de lo trágico como nuevo género literario pa- 
rece acontecer como fruto de este antagonismo irremediable que 
caracteriza el siglo V a. C. en la Atenas clásica. Los hombres son 
abandonados por los dioses. La certeza que la dependencia del 
mundo sagrado ofrecía desaparece para dejar un vacío abierto a 
lo nuevo, a lo desconocido. El destino deja de estar predetermi- 
nado por fuerzas originarias, sobrehumanas, para dar paso a una 
subjetividad frágil, en medio de un mundo confuso y enigmático. 
Surge un abismo insalvable, lo que precipita la situación trágica, 
una contradicción no superable, una situación sin salida frente a 
la cual solo queda el ocaso, la caída inevitable desde lo alto. 

En este intento por comprender la esencia de lo trágico, des- 
tacan por su acierto las palabras de Goethe al respecto: “Todo 
lo trágico se basa en una contradicción desproporcionada. En la 
medida en que el equilibrio se establezca o sea posible, desapa- 
recerá lo trágico” (cit. por Lesky 1984: 20). Una distancia in- 
eludible entre polos opuestos que no dan paso a la reconciliación 
o a la síntesis parece constituir la esencia misma de lo trágico. 
Fuerzas incompatibles se enfrentan en la situación trágica como 
sujetos de una contienda en la cual no hay mediación posible. 
Estos poderes antagónicos podrían estar personificados por el 
mundo de los dioses y el mundo humano, o incluso, por adver- 
sarios que habitan en el interior mismo del hombre, como, por 
ejemplo, la lucha inevitable entre la fuerza incontenible de las 
pasiones y la reflexión. 


Esta concepción de lo trágico, no obstante, no deja de ser 
problemática cuando consideramos la diversidad de posibilida- 
des que caracterizan la tragedia antigua. La decadencia inevita- 
ble no parece ser la solución única en todos los textos trágicos. 
En la Orestiada de Esquilo, el Edipo de Sófocles o, incluso, en 
la Medea de Eurípides, el final del drama no implica necesa- 
riamente la completa ruina o desolación de los héroes. Recor- 
demos cómo en las £uménides de Esquilo, Orestes es absuelto 
de su crimen por Atenea. Además, la tragedia concluye en una 
escena de reconciliación entre la diosa y las Erinias. El Edipo de 
Sófocles va a encontrar su paz interior al morir —como él mismo 
lo deseaba— en los bosques de Colono. Por último, la Medea de 
Eurípides, después de vengarse de Jasón, matando a la nueva 
esposa y a su suegro, así como a sus propios hijos, huye hacia 
Arenas en el carro del Sol, donde le espera la protección del 
rey. ¿Cómo reconciliar esta concepción de lo trágico como una 
situación que definitivamente no tiene salida, con estos desen- 
laces relativamente victoriosos que caracterizan algunos dramas 
griegos, los cuales sin lugar a dudas son considerados tragedias? 
Es decir, ¿cómo unificar la necesaria ausencia de alternativas 
frente a un antagonismo irresoluble o la inevitable desgracia de 
los héroes como definición de lo trágico, con aquellos finales 
de algunas tragedias áticas en los que predomina la suerte o la 
reconciliación? 

Una solución podría ser retomar la diferenciación que Lesky 
(1984) propone entre concepción de mundo trágica, conflicto 
trágico y situación trágica. En el extremo que se podría alcanzar 
en este desarrollo estaría la concepción de mundo trágica cerrada 
en sí misma. En esta imagen, el mundo se convierte en un lugar 
donde la ruina es inevitable, donde ninguna solución o salida es 
posible, donde se produce una necesaria destrucción de las fuer- 
zas y valores predominantes, sin que haya un sentido explicativo 
para tal decadencia. La ausencia de salidas ante la caída es aigo 
absoluto, irremediable, que lo abarca todo. 

El segundo punto, en esta especie de línea ascendente, lo 
constituye el conflicto trágico, también cerrado en sí mismo. En 
este, como Goethe afirmaba, no hay salida, la destrucción final- 
mente se producirá. Sin embargo, por más definitivo que sea 


este conflicto, no abarca toda la realidad. El conflicto trágico 
en su implacabilidad es solo una parte restringida de un mundo 
más abarcadoz, de un todo más extenso, que le da sentido a la 
muerte y a la desgracia provocadas en este caso particular. Este 
es un mundo cuyas leyes el hombre deberá llegar a reconocer 
para poder elevarse por encima del infortunio provocado por la 
decisión fatal. 

En tercer lugar, está la situación trágica, en la cual están pre- 
sentes de nuevo los polos antagónicos que caracterizan lo trágico, 
El hombre se ve ante una situación sin salida, sometido a una 
destrucción ineludible, independientemente de la decisión que 
tome. Sin embargo, aquí de nuevo aparece una posibilidad más 
allá de la fatalidad vivida. Al respecto, afirma Lesky (1984: 28) lo 
siguiente: “No obstante, esta ausencia de salida, que en la situa- 
ción trágica se vive como lo más doloroso, no es lo último. Las 
nubes, lo impenetrable, aparecen, se elevan, y de la serenidad del 
cielo fluye la luz de la salvación en la escena, que todavía descan- 
sa en la noche de la tempestad”. 

Mediante estas diversas concepciones de lo trágico, se puede 
comprender de una forma más clara la diversidad de caminos en 
los que una circunstancia trágica puede llegar a desembocar. Esta 
diferenciación permite entender cómo un conflicto trágico o una 
situación trágica no necesariamente se originan en un mundo 
decadente, en el cual la vida humana respondería a una reali- 
dad sin sentido, sin razón de ser. Las situaciones trágicas en los 
dramas áticos parecen estar enmarcadas dentro de concepciones 
de mundo caracterizadas por valores y principios elevados que 
trascienden los límites de lo trágico. Frente a un mundo que se 
desgarra en medio de contradicciones abismales, encontramos 
en los textos trágicos múltiples referencias a perspectivas nuevas 0 
utópicas sobre mundos posibles. En la Medea de Eurípides, el Coro 
anuncia de forma premonitoria una nueva realidad para las mu- 
jeres en la sociedad: 


Las corrientes de los ríos sagrados remontan a sus fuentes, y 
la justicia y todo está alterado. Entre los hombres imperan 
las decisiones engañosas y la fe en los dioses ya no es firme. 
Pero lo que se dice sobre la condición de la mujer cambiará 


hasta conseguir buena fama, y el prestigio está a punto de 
alcanzar al linaje femenino; una fama injuriosa no pesará 
ya sobre las mujeres. (v. 410-16) 


La posibilidad de que la mala reputación que afecta al géne- 
ro femenino cambie a favor de una realidad en la que la mujer 
goce de prestigio y reconocimiento social es proclamada con ve- 
hemencia por el Coro, presagio que aparece en medio de una 
realidad caótica, donde el orden preexistente de la polis ha sido 
cuestionado desde sus cimientos. En medio de la profunda alte- 
ración de las creencias y valores sociales, del desgarramiento y la 
adversidad que tiñeron la vida en la Atenas clásica, encontramos 
en el discurso trágico una excepcional capacidad creativa que 
toma cuerpo en la imaginación de universos utópicos factibles 
en un futuro que se torna cada vez más oscuro y abismal. En rela- 
ción con el sentido o sinsentido de lo trágico, con la posibilidad 
de que una concepción de mundo pueda trascender un conflic- 
to trágico en el que no se da cabida a alternativas, aparece una 
pregunta fundamental. Me refiero al problema de la culpa trági- 
ca, tan discutido en la historia del pensamiento occidental. Sin 
pretender desarrollar una reflexión profunda sobre un tema tan 
complejo, voy a tratar de abordar algunos aspectos que considero 
pertinentes para la interpretación de la Medea de Eurípides. 

En relación con la responsabilidad del héroe frente a la si- 
tuación trágica, en el capítulo XIH de la Poética (41), Aristóteles 
expone que el héroe no actúa movido por una debilidad moral 
sino por un gran error en su actuar. El héroe trágico no debe ser 
ni sobresaliente ni reprochable moralmente; más bien, debe ubi- 
carse en un lugar intermedio, cercano al espectador. Debe sufrir 
su desgracia sin merecerlo, sin haber provocado directamente la 
situación trágica en la que termina encontrándose. Una serie de 
condiciones del destino lo atrapan en un conflicto trágico, ante 
el cual no tiene salida; es una situación de la cual no puede sa- 
lirse sin pasar por una experiencia funesta, que sin embargo, no 
significa necesariamente su aniquilamiento total. La cercanía al 
hombre común y el sufrimiento no merecido del héroe son las 
dos condiciones primordiales que, de acuerdo con Aristóteles, 
provocan el temor y la conmiseración en el espectador, requisitos 
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considerados indispensables para la conformación de lo trági- 
co. Sin embargo, habría otro aspecto fundamental para provo- 
car el miedo y la compasión. Este sería la cercanía afectiva de 
los personajes; el ser amigos y tener relaciones de parentesco 
constituiría ese tercer elemento necesario para movilizar los 
afectos del espectador. En este sentido, afirma el autor en la 
Poética (XIV, 43) lo siguiente: 


Pues bien, si un enemigo ataca a su enemigo, nada inspira 
compasión, ni cuando lo hace o está a punto de hacerlo, 
a no ser por el lance mismo; tampoco, si no son amigos 0 
enemigos. Pero cuando el lance se produce entre personas 
amigas, por ejemplo, si el hermano mata al hermano, o va 
a matarlo, o le hace alguna otra cosa semejante, o el hijo 
al padre, o la madre al bijo, o el hijo a la madre, éstas son 
situaciones que deben buscarse. 


En cuanto al concepto de culpa trágica, Fritz (1962) sostie- 
ne, siguiendo a Aristóteles, que el héroe trágico debe sufrir sin 
merecerlo, es decir, no por una culpa directamente imputable, 
sino por la imperfección de su carácter, por su posición inter- 
media entre la superioridad y la deficiencia moral. Esta imper- 
fección humana lleva al héroe a cometer una falta trágica, que 
no necesariamente podría considerarse como una culpa moral 
en el sentido de ser fundamentalmente una responsabilidad 
subjetiva o personal. 

A propósito, el caso de Edipo es esclarecedor. Este actúa sin 
saber lo que está haciendo; desconociendo los hechos lleva a 
cabo acciones moralmente reprochables, que al descubrirlas le 
provocan horror y repugnancia. Objetivamente, Edipo realizó 
los hechos, pero personalmente no era consciente de lo que esta- 
ba haciendo. Por el contrario, en los casos de Orestes y Medea, 
ambos son conscientes de ello, ambos tienen pleno conocimien- 
to de las implicaciones funestas de sus acciones, como fueron 
matar a la madre o a los propios hijos. En estos tres casos nos 
encontramos con situaciones trágicas diversas, que sin embargo, 
no se podrían comprender mediante la simple adjudicación de 
culpa o inocencia a los personajes. 


Pareciera que el conocimiento o el desconocimiento sobre 
las acciones, como condiciones opuestas entre sí, no constituyen 
la única premisa esclarecedora en la consideración de la culpa 
trágica. Deberíamos preguntarnos qué otros elementos entran 
en juego en la decisión trágica; qué fuerzas internas o externas 
determinan la capacidad del héroe para escoger o decidirse en 
medio de un conflicto o situación trágicos. Las palabras de Me- 
dea antes de llevar a cabo el asesinato de sus hijos parecen indi- 
car una posible dirección en este dilema de la culpa trágica: “Sí, 
conozco los crímenes que voy a realizar, pero mi pasión es más 
poderosa que mis reflexiones y ella es la mayor causante de males 
para los mortales” (v. 1078-1081). 

Para entender la complejidad de la contradicción interna 
en la figura de Medea, se hace necesario trascender los niveles 
etnológico e histórico-cultural hasta ahora asumidos. A con- 
tinuación, es importante trazar de nuevo las fronteras de lo 
cognitivo para, mediante la consideración de las contradiccio- 
nes y las ambivalencias dentro de las experiencias de vida sub- 
jetivas, abordar la dimensión afectiva del concepto de culpa. 
Procedamos a considerar la culpa trágica desde una perspecti- 
va psicoanalítica, tomando como punto de partida la siguiente 
pregunta: ¿Está el ser humano sometido a un destino trágico o 
es en realidad responsable o culpable de sus actos? 


LA MIRADA DEL PSICOANÁLISIS AL CONFLICTO TRÁGICO: 
AUTONOMÍA, RESPONSABILIDAD Y CULPA COMO 
EXPERIENCIAS SUBJETIVAS 


El concepto freudiano de superyó y yo-ideal 
y la autodeterminación del sujeto 


La autonomía del hombre frente a los poderes de la naturaleza 
y frente a las demandas de la sociedad, de la cual depende para su 
supervivencia, nos interpela acerca de los fundamentos mismos 
de lo humano. La interrogante permanente sobre los límites que 
enmarcan la libertad y la responsabilidad individual del sujeto en 
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sus acciones ha suscirado una discusión primordial en la historia 
del pensamiento occidental en los últimos siglos. Al respecto, me 
interesa abordar la ruptura filosófico-antropológica implícita en 
la teoría psicoanalítica, tomando en cuenta especificamente el 
ámbito de la autorreflexión y la libertad individual. 

Antes que Freud, la filosofía moral de Kant ya había provo- 
cado un viraje radical, al ubicar la trascendencia del ser, ya no 
en el ámbito externo de lo divino, en el ser supremo, sino por el 
contrario en la interioridad del ser humano, en el terreno de la 
subjetividad. El conocimiento como comprensión racional de 
la realidad se correlaciona, de acuerdo con Kant (1788), con la 
comprensión de sí mismo, es decir, es producto de la capacidad 
de autoconsciencia del sujeto. El individuo, para alcanzar la au- 
tonomía, tiene la obligación de actuar bajo el deber que le seña- 
lan su conciencia de sí mismo, su pensamiento y su capacidad de 
apercepción; en otras palabras, siguiendo las leyes que su volun- 
tad le dicta y haciendo caso omiso de sus inclinaciones sensuales, 
de aquellas presiones que provienen de su naturaleza interior. La 
autonomía de la razón frente a la experiencia, como exclusión de 
los impulsos y las inclinaciones, determina la posibilidad de una 
voluntad libre, puramente inteligible. Este principio de la libre 
voluntad, siguiendo a Kant (1785), al estar mediatizado por la 
autonomía que caracteriza a la racionalidad humana, hace posi- 
ble la representación de lo bueno y lo malo, de manera que aquel 
sujeto que actúa de acuerdo con los principios que su conciencia 
le dicta, actúa moralmente bajo el principio del bien más alto, 
es decir, de la autoperfección y la felicidad del otro. En la virtud 
se demuestra la fuerza moral de la voluntad, mediante la cual el 
sujeto trasciende el dilema de la culpa subjetiva. 

La auronomía de la razón representa para Kant una supuesta 
independencia del sujeto respecto de su propia naturaleza interna, 
un autocontrol que llevaría finalmente a un distanciamiento de la 
voluntad frente a los propios impulsos e inclinaciones personales. 
La concepción kantiana de sujeto autónomo aparece como polo ex- 
tremo, opuesto a la heteronomía por obra de los sentidos, como si 
fuera posible un pensamiento racional aislado del cuerpo, de la ex- 
periencia subjetiva del individuo. Esta separación expresa más bien, 
desde una perspectiva crítica, una dependencia del individuo frente 


a la coerción interna que ejerce sobre sí mismo, como producto 
de la interiorización de los principios morales de la tradición. 

El deber como sujeción del individuo al código moral inte- 
riorizado representa una subordinación de la vida instintiva a 
un pensamiento racional endurecido, concebido como instancia 
coercitiva. La satisfacción de los deseos, como parte del equi- 
librio entre placer y displacer, queda anulada ante el necesario 
sometimiento frente a la presión interna que la conciencia moral 
ejerce sobre el individuo. La autonomía de la razón queda atra- 
pada en una paradoja. La supuesta libertad de la voluntad, en 
tanto deber, se vuelve contra el sujeto al convertirse en exigencia 
moral, en un imperativo categórico que determina la dirección 
de las acciones individuales y la capacidad de decisión subjetiva. 
De acuerdo con Gortschalch (1988), el imperativo categórico de 
Kant podría ser considerado como el principio de un superyó se- 
vero. Al respecto propone (1988: 115) lo siguiente: “La concien- 
cia, que de acuerdo con la concepción de Kant el sujeto posee 
originalmente en sí mismo, es no obstante como sabemos desde 
Freud heterónoma. Es un dominio constituido, dolorosamente 
interiorizado. Es sedimento psíquico interno, endurecimiento 
de la historia social como historia de la subordinación”. 

En relación con esta sedimentación de la historia social en 
el individuo, Bourdieu (1998) hace referencia a las huellas que 
quedan en el cuerpo como consecuencia de la interiorización de 
una dimensión simbólica que a menudo toma la forma de una 
experiencia de dominio o violencia social. La violencia simbólica 
que surge como producto de relaciones intersubjetivas, estructu- 
ras sociales y condiciones históricas determinadas se instaura por 
medio de esquemas de percepción, apreciación y acción que se 
adhieren a la experiencia corporal en la forma de hábitos y se con- 
vierten en naturaleza socializada y deshistorizada. Esta dimensión 
simbólica se fundamenta en aquellos esquemas prácticos que al 
ser convertidos en hábitos, en disposiciones permanentes, resis- 
tentes y transmisibles intersubjetivamente, mantienen y evocan 
constantemente las experiencias del pasado. Estos son esquemas 
generativos o formas globales de vivencia, acción y comprensión 
del mundo, que sin ser meramente reacciones mecánicas o refle- 
jas, no alcanzan tampoco el nivel de la autorreflexión o el control 


de la voluntad. Es una especie de programa regulado de percep- 
ción, valoración y acción que se implanta en el cuerpo e impreg- 
na el desarrollo de la identidad del sujeto. Se podría afirmar que 
es un programa socialmente naturalizado, mediante el cual, tanto 
a las diferencias entre los géneros o entre las generaciones, como 
a las diferencias étnicas o culturales, que se han institucionaliza- 
do social e históricamente, se les adjudica el carácter de natura- 
les, es decir, se les considera esencias inabolibles, inherentes al 
individuo o a la colectividad. 

En cuanto a la íntima relación entre el esencialismo de este 
programa experimentado como ahistórico y el funcionamiento del 
inconsciente, el mismo autor (1988: 174) plantea lo siguiente: 


Incluso aunque solo abordemos aspectos superficiales de la 
persona, estas acciones provocan, por medio de una acción 
regulada psicosomáticamente, la formación de disposiciones 
y esquemas, que organizan las más incontrolables actitudes 
y costumbres del funcionamiento corporal y las más oscuras 
pulsiones del inconsciente, como ya el psicoanálisis las ha 
desenmascarado. 


Estos esquemas interiorizados en el inconsciente, ubicados 
en el límite entre el mundo psíquico y la experiencia corporal, 
se convierten en formas intersubjetivas de integración y control 
social que van a limitar la capacidad de pensamiento, acción y 
decisión autónoma del sujeto. 

La libertad individual se transforma en coerción moral interio- 
rizada, una contradicción irresoluble que finalmente el psicoaná- 
lisis viene a desenmascarar. Esta concepción ideal de un sujeto au- 
tónomo, encarnada profundamente en el pensamiento occidental 
moderno, es cuestionada de forma radical por Freud, al poner 
en evidencia la profunda dependencia del individuo respecto 
de su propia vida interior. La libre voluntad manifestada como 
conciencia autónoma de sí mismo aparece, al contrario, como 
heteronomía de la conciencia frente a la naturaleza pulsional del 
ser humano. El yo como instancia racional se encuentra presio- 
nado permanentemente no solo por las demandas de la realidad 
externa, sino también por las exigencias morales interiorizadas en 


el superyó y las presiones instintivas del ello. La autoconciencia 
(conciencia de sí mismo), entendida como aquellas actividades 
racionales a cargo del yo, como por ejemplo, el pensamiento, la 
capacidad de juicio y la autorreflexión, se descubre de pronto 
como experiencia subjetiva subordinada a los vaivenes del incons- 
ciente. La capacidad de escogencia y las decisiones del ser huma- 
no dejan de estar ubicadas en un espacio abstracto de libertad 
objetiva para convertirse en experiencias subjetivas, experiencias 
determinadas tanto por las carencias, limitaciones y exigencias 
que la vida en sociedad imponen, por los poderes incontrolables 
de la naturaleza exterior, como también por las demandas incons- 
cientes provenientes de la naturaleza interior del individuo. La 
autonomía del yo queda restringida a la capacidad de negociación 
ante las demandas contradictorias que los diversos contrincantes 
tanto internos como externos ejercen sobre el individuo. 

De acuerdo con Freud, la cultura implica inevitablemente 
una renuncia a la satisfacción de las pulsiones tanto sexuales 
como agresivas en el individuo, lo cual constituye un requisito 
fundamental para posibilitar la convivencia social. Esta se logra 
solo mediante la instauración de aquellas organizaciones e insti- 
tuciones sociales necesarias para regular las relaciones de los seres 
humanos entre sí, como por ejemplo, la familia, la religión, las 
actividades laborales o el Estado. 

La cultura se instaura justamente en el espacio intermedio 
entre, por un lado, las necesidades, intereses y pulsiones indi- 
viduales y, por otro, las frustraciones y restricciones culturales 
que la vida en sociedad impone a sus miembros. La profunda 
discrepancia entre las reivindicaciones individuales y las colec- 
tivas es uno de los conflictos básicos que determinan el destino 
humano. El dilema sobre la posibilidad de un equilibrio entre 
ambos polos o su inviabilidad parece ser uno de los desgarra- 
mientos primordiales que dificultan la paz y la solidaridad en 
las relaciones sociales. 

La coerción en la vida instintiva que la cultura impone sobre 
el individuo produce niveles de sufrimiento y frustración tan in- 
tensos que la agresividad humana contra la cultura misma, contra 
la sociedad y sus instituciones se vuelve difícil de contener. En 
este sentido, la transformación paulatina de la coerción externa 


en coerción interna (por medio de la instauración de la instan- 
cia psíquica del superyó, como interiorización de los códigos 
morales prevalecientes) parece ser una condición indispensable 
para el funcionamiento de la sociedad, El superyó se presenta 
como instancia de la psiquis portadora de la tradición, de las 
normas morales, los valores culturales y las reglas de convivencia 
que hacen posible la vida en comunidad. La propia agresión por 
parte del individuo y la procedente de su entorno, de sus padres, 
educadores y demás figuras de autoridad, es interiorizada y se 
devuelve contra sí mismo, contra el yo como instancia interme- 
dia que busca una reconciliación entre las demandas contradic- 
corias a las que está sometido inevitablemente. Surge un intenso 
enfrentamiento interior entre la coerción moral impuesta por el 
superyó y la tendencia del yo a buscar un equilibrio, mediante el 
enjuiciamiento de la realidad y la necesaria satisfacción parcial de 
las demandas pulsionales. En relación con esta interiorización de 
la moral cultural, Freud (1930: 3053) propuso lo siguiente: 


La tensión creada entre el severo superyó y el yo subordina- 
do al mismo la calificamos de sentimiento de culpabilidad, 
se manifiesta bajo la forma de necesidad de castigo. Por 
consiguiente, la cultura domina la peligrosa inclinación 
agresiva del individuo, debilitando a este, desarmándolo y 
haciéndolo vigilar por una instancia alojada en su interior, 
como una guarnición militar en la ciudad conquistada. 


El sentimiento de culpabilidad inconsciente aparece como 
angustia social interiorizada, producto de esta discrepancia entre, 
por una parte, las exigencias ideales del superyó y del ideal del yo 
y, por otra, la incapacidad del yo para satisfacer estas demandas 
muchas veces irrealizables. La angustia ante la pérdida del amor, 
la aprobación y el reconocimiento por parte de las figuras de 
autoridad interiorizadas, se transforma en conciencia de culpa 
y necesidad de castigo inconsciente. Esta necesidad de castigo 
puede ser dirigida hacia dentro, contra el yo, de forma maso- 
quista y autodestructiva, o hacia afuera, contra los otros, de for- 
ma sádica. Estas son experiencias en las que los límites entre la 
agresión destructiva y el placer sexual se diluyen peligrosamente. 


La coerción social sufrida durante la infancia y la impotencia del 
niño frente al poder temible de las figuras de autoridad, vivida 
como herida narcisista, se internalizan en un superyó endure- 
cido; se produce entonces una tendencia inconsciente hacia el 
castigo, la venganza y el control omnipotente de la realidad. So- 
bre esta función vigilante, controladora y represiva, que pone de 
manifiesto la heteronomía del sujeto frente a las demandas del 
superyó, Freud (1924: 2757) planteó lo siguiente: 


El superyó conservó así caracteres esenciales de las personas 
introyectadas: su poder, su rigor y su inclinación a la vigi- 
lancia y al castigo. Como ya hemos indicado en otro lugar 
ha de suponerse que la separación de los instintos, provo- 
cada por tal introducción en el yo, tuvo que intensificar el 
rigor. El superyó, o sea la conciencia moral que actúa en él, 
puede, pues, mostrarse dura, cruel e implacable contra el yo 
por él guardado. El imperativo categórico de Kant es, por 
tanto, el heredero directo del complejo de Edipo. 


El superyó como instancia de autoobservación del yo por el 
mismo sujeto, como aquella famosa voz de la conciencia que se 
asocia con este imperativo categórico kantiano, se distancia del 
ideal del yo en la medida en que se encarga de observar y con- 
trolar las diferencias que se presentan entre el funcionamiento 
del yo actual y el ideal de este. El ideal del yo surge inicialmente 
como representante de las experiencias de omnipotencia narci- 
sista que el niño experimenta en su relación temprana con la ma- 
dre o sus sustitutos (al respecto, véase Freud, 1914: 2028-2029). 
Á estas experiencias narcisistas tempranas se van a agregar luego 
las imágenes ideales interiorizadas, provenientes de las relaciones 
intersubjetivas durante la fase edípica, la latencia y el periodo 
adolescente. Tanto las identificaciones con las figuras paternas 
o sus sustitutos, como aquellas identificaciones con los héroes e 
ideales colectivos, van a formar parte no solo del superyó como 
instancia de censura, sino también del ideal del yo como instan- 
cia psíquica donde se condensan las imágenes ideales interioriza- 
das (sobre los orígenes del ideal del yo, véase también Laplanche 
y Pontalis 1967: 180). 
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Observación de sí mismo y capacidad 
de decisión del individuo 


Esta diferenciación entre yo, superyó e ideal del yo surge 
como resultado de la resolución del complejo de Edipo, me- 
diante la cual el sujeto adquiere la capacidad de objerivación 
de sí mismo. De acuerdo con Seidler (1995), como requisito 
previo para el desarrollo de esta capacidad de conocimiento de 
sí, el niño ya ha pasado por la experiencia de percibir la mira- 
da del otro observándolo, ya se ha experimentado como obje- 
to percibido por otro relativamente diferenciado. El sujeto ha 
adquirido la capacidad de colocarse a sí mismo en la posición 
del objeto percibido y de sentirse expulsado, inicialmente, de 
la unión dual con la madre y, posteriormente, de la escena pri- 
maria internalizada. Esta experiencia de abyección constituye el 
prototipo en el desarrollo del sentimiento de vergiienza. Al otro 
se le atribuye el poder de valorar y condenar; el resultado es la 
experiencia de abyección, la vivencia de sentirse expulsado, al 
ser el sí mismo ubicado en el lugar del otro, en la posición del 
objeto percibido (Seidler, 1995: 197). La capacidad de tolerar 
esta posición de expulsión es indispensable para poder aceptar 
la experiencia de la vergiienza. 

A la vez, esta experiencia de percibir que se es percibido por 
otro constituye el fundamento para el desarrollo de la capacidad 
de percibirse a sí mismo. El sujeto se toma a sí mismo como 
objeto de su propia percepción, es capaz de observarse y autocen- 
surarse, es decir, toma conciencia de sí mismo como un ente se- 
parado del mundo, diferente del otro. Al igual que Edipo, realiza 
un proceso autorreflexivo de búsqueda de su propia historia, de 
sus orígenes; de acuerdo con Seidler (1995), el sujeto es capaz de 
objetivarse, de ponerse en el lugar del otro y de mirar hacia aden- 
tro, hacia su propio mundo interior. Al desarrollarse este espacio 
psíquico interior surge la autorreflexión, como experiencia de 
observación tanto del sí mismo, como del otro, del mundo exter- 
no. Con el desarrollo de este espacio interior, de esta capacidad 
de autoobservación que llega a la experiencia de una conciencia 
de sí mismo, surge la capacidad afectiva de la culpa, como expe- 
riencia no tanto consciente como inconsciente. 


La experiencia de la separación, como sentimiento de indi- 
viduación, está asociada necesariamente a la experiencia de la 
expulsión tanto de la díada madre-hijo, como de la escena pri- 
maria interiorizada. La frustración intensa que acompaña esta 
experiencia de expulsión provoca impulsos agresivos que debe- 
rán ser parcialmente negados y devueltos hacia el yo, para ser 
condensados, junto con la agresión interiorizada, producto de 
la identificación con las figuras de autoridad, como sentimiento 
inconsciente de culpabilidad en el superyó. Asimismo, el sujeto 
adquiere el sentimiento de ser responsable de sus propios actos, 
surge la capacidad de escoger y decidir como experiencia indi- 
vidual. Mientras el sentimiento de vergijenza está asociado a la 
percepción inconsciente de la mirada evaluadora del otro, la cul- 
pa es producto de la prohibición inconsciente de la escena pri- 
maria internalizada. Ambos sentimientos, esencialmente incons- 
cientes, constituyen la base psíquica necesaria para el desarrollo 
de la capacidad de autorreflexión por parte del sujeto. En este 
sentido, es fundamental la capacidad del individuo para tolerar 
y enfrentarse con la angustia que los impulsos inconscientes de 
vergiienza y culpa le provocan. 

En este punto, surge la pregunta inevitable sobre los lími- 
tes que rodean la autonomía del sujeto. Me refiero al espacio 
de libertad personal en relación con la capacidad de autorre- 
flexión y acción intersubjetiva del individuo, más allá del de- 
terminismo psíquico proveniente del inconsciente. Una breve 
reflexión sobre las diversas funciones del yo, tanto conscientes 
como inconscientes, podría brindarnos alguna luz al respecto. 
El yo, además de ejercer la función de autodefensa frente a 
las presiones provenientes de las pulsiones inconscientes del 
ello y el superyó, se encarga de la prueba de realidad, de eva- 
luar las demandas normativas, los roles institucionales y las 
condiciones objetivas que conforman la realidad externa. El 
principio de realidad, que se impone gradualmente sobre las 
exigencias ilimitadas del principio del placer, hará posible que 
el sujeto desarrolle aquellas funciones conscientes a cargo del 
yo, que son agrupadas bajo el concepto de proceso secundario. 
Estas abarcan tanto aquellas funciones básicas de la conciencia 
como la atención, la percepción y la memoria, como aquellas 
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otras funciones asociadas con la aptitud para el aprendizaje, el 
pensamiento racional, la capacidad de juicio o la acción cons- 
ciente, como capacidad de elegir y decidir sobre las propias 
acciones. Como condición necesaria para el desarrollo de estas 
actividades cognoscitivas e interaccionales, está por supuesto la 
adquisición del lenguaje articulado. 

Al contrario, el proceso primario se refiere a aquellas activida- 
des más lejanas a la función de autoobservación del yo, como los 
sueños, la fantasía y la formación de síntomas. Estas actividades 
son producto de los mecanismos de funcionamiento del incons- 
ciente, como el desplazamiento, la condensación o la sobre-de- 
terminación, mediante los cuales las representaciones psíquicas 
fluyen libremente. En el inconsciente no funcionan las leyes del 
pensamiento racional, no hay contradicciones, negación, dife- 
renciación espacial u organización temporal, tampoco hay nor- 
mas morales, no existe la discriminación entre el bien y el mal (al 
respecto, véase Freud, 1933: 3142-3143). 

Por el contrario, las actividades del proceso secundario son 
producto de representaciones estables y permanentes que man- 
tienen la identidad de los objetos del pensamiento, en las que la 
inhibición, el aplazamiento y el desvío de la satisfacción del de- 
seo constituyen requisitos fundamentales.35 Con el surgimiento 
del proceso secundario, aparece la capacidad de discriminación 
racional, las funciones mentales del análisis y la síntesis, la or- 
ganización temporal y espacial, así como la capacidad del juicio 
valorativo y moral sobre las acciones humanas. En este punto, 
es importante recordar que justamente la capacidad creativa del 
sujeto, como por ejemplo, en la elaboración científica, en la crea- 
ción artística o en la interacción social, es producto de la acción 
conjunta del proceso primario y el proceso secundario. La capaci- 
dad para el desarrollo libre de la fantasía en el proceso creativo 
debe ser acompañada por un proceso de elaboración consciente 
por parte del yo, como experiencia de autorreflexión. 


55 Sobre los conceptos de identidad de percepción e identidad de pensamiento 
véanse Freud (1900: 539 y siguientes, 571 y siguientes) y Laplanche y Pontalis 
(1967: 183-184). 


En relación con la pregunta sobre la libertad de elección 
y la decisión del sujeto, Kohut (1977) propuso que, aunque 
en Freud la libertad de decisión por parte del yo se considera 
como profundamente restringida por las presiones del incons- 
ciente, existe siempre un espacio potencial de independencia 
del yo, —o como Hartmann (1939) lo nombrara— de auronomía 
del yo. Kohut planteó que las manifestaciones psíquicas son 
aquellas que podemos observar, ya sea por medio de la intros- 
pección, o de la empatía —al identificarnos con la experiencia 
introspectiva de otro ser humano-—. La introspección y la empatía 
constituyen, por lo tanto, los dos instrumentos de observación 
fundamentales del psicoanálisis. La asociación libre, el an 
de la resistencia y el análisis de la transferencia, como técnicas 
introspectivas específicas del método psicoanalítico, son más 
bien instrumentos de ayuda al servicio de la introspección y 
la empatía. Estos últimos constituyen los dos métodos funda- 
mentales de observación de los procesos psíquicos, en otras pa- 
labras, de aquellas experiencias internas en las que el conflicto 
entre la tendencia a la satisfacción y la censura de las pulsiones 
sexuales y agresivas cobra vida. 

La configuración psíquica determinada por la aparición de 
síntomas se manifiesta en la acción individual como compulsión 
a la repetición, como presión interior a actuar en cierta direc- 
ción por encima de la capacidad de autorreflexión consciente 
del sujeto, es decir, como inhibición de la libertad de acción. En 
el polo opuesto se encuentra la capacidad del yo de llevar a cabo 
una elección o de tomar una decisión, rebelándose contra las 
presiones inconscientes del ello o del superyó o, incluso, sub- 
virtiendo los mandamientos o las prohibiciones sociales que la 
tradición cultural impone. En esta condición, el sujeto desarro- 
lla un proceso de autorreflexión que le permite enfrentarse tanto 
contra los tabúes interiorizados, como contra los tabúes sociales 
dominantes en la realidad exterior. En este sentido, la intros- 
pección y la empatía constituyen los instrumentos principales 
por medio de los cuales el sujeto se puede apropiar de aquellas 
motivaciones inconscientes que limitan en gran parte su accio- 
nar cotidiano y sus relaciones intersubjerivas. En relación con 
la capacidad de introspección en aquellos procesos psíquicos 
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en los que domina la compulsión a la repetición, como por 
ejemplo, la experiencia de sentirse obligado a actuar de cierta 
forma, o la experiencia de indecisión o duda compulsiva, Kohut 
(1977: 32) planteó lo siguiente: “Pero, entre más consigamos 
disolver psicoanalíticamente estas manifestaciones y averigie- 
mos sus motivos, mejor nos podremos mover simultáneamente 
en dirección al restablecimiento de la libre decisión y elección”. 
Este descubrimiento gradual de las morivaciones inconscientes, 
le permite al sujeto reconocer emocional y cognitivamente al 
otro en su diferencia, en su otredad, al mismo tiempo que se 
reconoce a sí mismo en su individualidad, en la coherencia de 
su experiencia de sí mismo. 

El famoso principio de Freud “donde era ello, debe de ser 
yo” (1933: 3146) podría ser complementado con el comentario, 
inmediatamente anterior a este postulado, en relación con el ob- 
jetivo terapéutico del psicoanálisis: “Su propósito es robustecer 
el yo, hacerlo más independiente del super-yo, ampliar su cam- 
po de percepción y desarrollar su organización, de manera que 
pueda apropiarse de nuevas partes del ello” (1933: 3146). Esta 
frase podría interpretarse en la actualidad de la siguiente forma: 
el desprendimiento por parte del yo de los mandamientos del 
superyó y de los modelos o figuras idealizadas del ideal del yo 
pareciera ser una condición fundamental para ampliar la capaci- 
dad de elección y decisión del sujeto. En su enfrentamiento con 
las demandas pulsionales del ello, el yo obtendría un espacio de 
acción más amplio, mayor libertad de movimiento tanto fren- 
te al mundo interior como frente a la realidad exterior. En este 
sentido, Fenichel (1945) propone un postulado que se presenta 
como complementario del freudiano: “donde es super-yo, debe 
de ser yo” (cit. por Gottschalch 1988: 116). De acuerdo con este 
postulado, no es la conciencia moral la instancia que posibilita la 
autonomía del sujeto, es más bien el yo, como instancia encarga- 
da de la autorreflexión, el que hace posible ampliar la libertad de 
pensamiento y de acción del individuo. La apropiación de una 
parte del ello por parte del yo podría ser interpretada no como 
una renuncia a la satisfacción de las demandas pulsionales del 
ello, sino como la capacidad creativa del sujeto para la posterga- 
ción o la desviación de estas. 


Diferentes niveles de la 
experiencia de autorreflexión 


Las condiciones que, siguiendo a Bosse (1996), hacen posi- 
ble durante el proceso de individuación del sujeto el desarrollo 
de un proyecto de vida abierto parecen corresponder con las 
premisas que hemos venido discutiendo sobre el desarrollo de 
la autonomía individual. Sobre la tensión constante en el indi- 
viduo entre las tendencias a hacer conscientes o inconscientes 
los sentimientos, representaciones o deseos, plantea este autor 
lo siguiente: 


Si las representaciones y los deseos pulsionales ligados a la 
angustia, la culpa y la vergúenza se integran consciente- 
mente o se elaboran subliminariamente en el proceso de 
formación de un proyecto de vida, hablo de un proyecto de 
vida abierto o autorreflexivo; si estos se vuelven inconscien- 
tes en el proceso de formación, hablo de proyectos de vida 
cerrados o defensivos. (Bosse, 1996: 30) 


La capacidad de autorreflexión del sujeto no solo sobre su 
propia vida interior sino también sobre las expectativas de sen- 
tido del grupo o la colectividad constituye la condición subje- 
tiva fundamental para construir un proyecto de vida abierto. 
El sujero debe tener la capacidad de sostener una tensión entre 
la defensa inconsciente frente a las demandas pulsionales y la 
apropiación consciente de ellas por parte del yo, es decir, entre 
la protección defensiva frente a la angustia, culpa y vergijenza 
inconscientes y la capacidad de autorreflexión. La disposición 
psíquica para mantener relaciones creativas pese a la angustia 
que las demandas pulsionales provocan, de manera que los me- 
canismos de defensa frente a los deseos inconscientes no actúen 
rígidamente sino de forma flexible, puede ser considerada una 
condición primordial para el desarrollo de la libertad de pen- 
samiento y acción del individuo. Siguiendo al mismo autor, el 
sujeto debe tener la capacidad de obtener el reconocimiento so- 
cial de sus propios objetivos vitales, de sus propias opciones de 
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vida, y debe procurar el reconocimiento intersubjetivo como una 
experiencia de igualdad y comunión donde las diferencias indivi- 
duales y culturales se respeten. Un proyecto de vida autorreflexivo 
debe tener una evidencia relativa, debe admitir la duda y la trans- 
formarción y debe poder acreditarse y obtener reconocimiento en 
el mundo social. A continuación, me interesa profundizar en las 
condiciones intersubjetivas que pueden hacer posible el desarrollo 
de esta experiencia de autorreflexión en el sujero. 

La capacidad de reflexión del individuo debe abarcar no solo 
la introspección y la empatía en lo concerniente a su natura- 
leza interna, es decir, a sus intenciones, sentimientos y deseos, 
sino también a la reflexión crítica sobre las normas, valores e 
instituciones sociales, así como sobre el conocimiento objetivo 
de la naturaleza externa. El sujeto debe ser capaz de enfrentarse 
no solamente con las deformaciones psíquicas propias o de los 
otros, sino también con las distorsiones espirituales colectivas, 
manifestadas en aquellos prejuicios sociales o representaciones 
ideológicas que responden a una tendencia compulsiva. 

La experiencia individual de desencantamiento del mundo, 
como producto de los procesos de secularización, moderniza- 
ción e individuación implica que el sujeto tenga la capacidad 
de enfrentarse con el riesgo que el desarrollo de un proyecto de 
vida propio conlleva. El riesgo del posible rechazo o la falta de 
reconocimiento social, la inseguridad frente a las diversas posi- 
bilidades de acción y la soledad que el distanciamiento de las 
tradiciones culturales podría implicar, parecen ser condiciones 
a las que el sujeto en su lucha por la autonomía se tiene que en- 
frentar. No se trata de rechazar de plano las prácticas culturales, 
las instituciones sociales o las imágenes de mundo compartidas 
colectivamente, sino de mantener, mediante una transformación 
creativa de la producción cultural, una tensión constante entre la 
identificación relativa y el distanciamiento crítico. La autonomía 
del sujeto no significa la negación o el rechazo de lo cultural, 
la ausencia de identificación con los ideales, normas o valores 
colectivos. Esta se refiere, más bien, a la libertad del individuo 
para replantearse de forma creativa sus intereses, deseos y obje- 
tivos vitales en relación con las expectativas y demandas sociales 
compartidas colectivamente. 


La lucha por la autonomía individual podría definirse, si- 
guiendo a Honneth (1994), como una lucha por el reconocimien- 
to intersubjetivo; en otras palabras, la reproducción de la vida 
social se hace posible gracias al reconocimiento recíproco en los 
niveles institucional, cultural o de socialización entre los miem- 
bros de una colectividad. En este sentido, el autor plantea tres 
formas diferentes de reconocimiento social como condiciones 
subjetivas para la integridad personal. 

La primera forma es la experiencia del reconocimiento recí- 
proco en las relaciones amorosas, es decir, en las relaciones prima- 
rias caracterizadas por vínculos afectivos profundos entre pocas 
personas, como por ejemplo, entre los amigos, en las relaciones 
de pareja o en las relaciones entre padres e hijos. En la tensión 
entre la fusión y la delimitación del yo frente al mundo externo 
se hace posible el reconocimiento mutuo de la individualidad 
por los sujetos. Cuando el individuo alcanza la experiencia de ser 
amado por otros y a la vez la capacidad de estar solo, es posible 
el desarrollo de la confianza en sí mismo. 

La segunda forma es el reconocimiento recíproco de la ¿gual- 
dad legal de los individuos ante la colectividad, como sujetos con 
responsabilidad moral sobre sus acciones, más allá de su estatus 
o posición social. Esta forma de reconocimiento posibilita la ex- 
periencia del respeto por sí mismos, al ser todos los miembros 
de una colectividad reconocidos socialmente en su capacidad de 
juicio autónomo. 

La tercera forma de reconocimiento mutuo es la experiencia 
de la solidaridad, en la que se forma un horizonte de valores 
éticos y fines compartidos que conforman la vivencia de colecti- 
vidad. Un horizonte de valoraciones sociales tan abierto y plural 
que permite a cada miembro de la colectividad ser reconocido 
socialmente en su valor y en sus capacidades individuales posi- 
bilita el desarrollo de la experiencia de valoración de sí mismo. 
Estas tres formas de reconocimiento son condiciones intersub- 
jetivas que, de acuerdo con el autor, hacen posible la experien- 
cia de autorrealización. Esta es considerada como la capacidad 
del individuo para realizar sin imposiciones aquellos objetivos y 
opciones de vida elegidos por él mismo. Esta libertad de realiza- 
ción propia sería posible, por lo tanto, únicamente cuando haya 
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un desprendimiento tanto de las coerciones o influencias socia- 
les como de las presiones internas o inhibiciones psíquicas. 

De las discusiones desarrolladas hasta este punto podemos de- 
ducir la necesidad de ampliar y al mismo tiempo distinguir dos 
niveles en el concepto de autorreflexión. Este se refiere, por una 
parte, a la capacidad de introspección y empatía como experiencias 
de observación de sí mismo que le permiten al sujeto apropiarse 
conscientemente de aquellos deseos, representaciones o angustias 
inconscientes que lo hacen actuar y pensar compulsivamente, por 
encima de su propia capacidad de elección y decisión; por otra 
parte, está la capacidad de autorreflexión sobre las prácticas cultu- 
rales, las instituciones sociales y los conocimientos objetivos que al 
ser cuestionados en su validez intersubjetiva se vuelven transfor- 
mables de acuerdo con los intereses individuales, grupales o co- 
lectivos de los sujetos en cuestión (al respecto, véase Habermas, 
1981: 169 y siguientes). En este sentido, la capacidad del sujero 
de enfrentarse creativamente con los sentimientos de angustia, 
incertidumbre y riesgo que la vida en sociedad provocan, la capa- 
cidad de llegar a acuerdos intersubjetivos libres de coacción y la 
capacidad de reconocimiento recíproco, parecen ser condiciones 
intersubjetivas fundamentales para el desarrollo tanto de la auto- 
nomía como de la capacidad de realización del individuo. 


Resumen: situación trágica, culpa 
y autodeterminación 


Volviendo al problema de la situación y la culpa trágicas po- 
dríamos afirmar, como tesis central, que el sujero esbozado en el 
discurso de las tragedias representa una primera aproximación a 
esta experiencia de autorreflexión que va a emerger como posibili- 
dad concreta muchos siglos después. El hecho de nacer justamen- 
te en un espacio-tiempo intermedio, ubicado en la frontera entre 
mundos profundamente distantes, hace del sujeto trágico una fi- 
gura de transición, personificación de una ruptura, de un abismo 
insalvable para aquella época; una figura enigmática, ambigua, 
que pone en duda su propia interioridad —como representante 
de una individualidad emergente— y los mundos irreconciliables 


que le dan vida. No solo las tradiciones arcaicas representadas en 
la legendaria mitología y en las prácticas rituales de la polis, sino 
también las nuevas prácticas políticas, las instituciones legales y 
el pensamiento filosófico, se verán sometidos a una experiencia 
de autorreflexión por parte de los personajes de las tragedias. En 
los diálogos de los héroes, en la relación entre los héroes y el coro, 
así como en los cantos corales, se manifiestan este permanente 
cuestionamiento, esta puesta en duda de las imágenes de mundo 
colectivas. En el escenario vemos aparecer una realidad social do- 
minada por la incertidumbre, una angustia ineludible y una duda 
constante de los personajes frente a los valores, normas y prácticas 
sociales legitimadas colectivamente. 

En el héroe, como encarnación del nuevo sujeto de la polis, 
se manifiesta una identificación tanto con las nuevos roles ins- 
titucionales, valores morales y expectativas sociales producto de 
la nueva organización democrática, como con las antiguas tradi- 
ciones religiosas todavía vigentes en la Grecia antigua. Al mismo 
tiempo, este evidencia una desidentificación frente a mundos 
problemarizados, que dejan de dar respuestas claras a los nuevos 
cuestionamientos. 

Por ejemplo, la situación de discriminación de la mujer, la 
dura realidad de los esclavos o la minusvaloración de los extran- 
jeros, aparecen en las escenas de las tragedias como situaciones 
problemáticas, como realidades discutibles, ambiguas o incluso 
consideradas injustas. Asimismo, la autoridad de los dioses, la le- 
gitimidad de sus acciones, de sus mandamientos y sus castigos es 
puesta en duda. El mundo de los dioses olímpicos o crónicos deja 
de gozar de la certeza casi absoluta que poseía, para convertirse 
en un mundo incierto y dudoso. Los héroes se desprenden de los 
poderes divinos del origen, toman distancia de estos y buscan sus 
propios caminos. Los dioses no dejan de estar ahí con su poder; 
pero el destino deja de ser absoluto, cerrado, divino, para con- 
vertirse en un destino abierto en posibilidades ante las cuales los 
héroes podrán elegir y decidir de acuerdo con sus propias opcio- 
nes vitales. Aquí se trata de posibilidades de acción restringidas 
por mundos irreconciliables que no van a dar cabida a soluciones 
concretas, pero sí a mundos utópicos que estarán por realizarse 
en un futuro incierto y todavía lejano. 
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Al mismo tiempo, estas posibilidades de acción estarán con- 
dicionadas por las mismas contradicciones internas de los hé- 
roes, por el desgarramiento entre las demandas de sus pasiones, 
deseos o sentimientos incontrolables y la experiencia de autorre- 
flexión sobre estos. En las escenas de los diálogos, los personajes 
encarnan una capacidad individual de análisis y discernimiento 
sobre las implicaciones intersubjetivas que las acciones, intere- 
ses y opciones de vida propios o de los otros pueden tener. Las 
demandas pulsionales de la vida interior de los héroes aparecen 
en el escenario como fuerzas desenfrenadas, inestables y muchas 
veces impenetrables para el juicio o el pensamiento racionales. 
La lucha insalvable entre la razón, encarnada en el famoso legos 
griego, y las oscuras pasiones humanas cobra vida en el escenario 
teatral como situación o conflicto trágico. Las fuerzas pulsiona- 
les, ubicadas en un espacio ambiguo entre la subjetividad del 
héroe y los poderes divinos de los demones que acrúan a través de 
él, son evaluadas desde la perspectiva del pensamiento racional, 
el juicio valorativo y la acción consciente, como capacidad de 
elección y decisión sobre las propias acciones. 

Sin embargo, al mismo tiempo, los héroes se encuentran atra- 
pados en situaciones trágicas, las cuales —independientemente 
de las decisiones que tomen— desembocarán en una situación 
funesta para ellos mismos y a menudo también para otros. A 
veces, por razones interiores que surgen de sí mismos, Otras veces 
por razones externas provenientes del mundo abismal en el que 
les ha tocado habitar, las capacidades de elección y de decisión 
individuales de los personajes se ven doblegadas por fuerzas in- 
controlables que trascienden sus capacidades de autorreflexión y 
autodeterminación. 

En algunos momentos, los sentimientos, deseos o representa- 
ciones inconscientes de los personajes cobran vida en el escena- 
rio trágico, manifestados en la tendencia compulsiva de estos a 
actuar en cierta dirección sin poder comprender las condiciones 
subjetivas que los mueven. Recordemos las palabras de Medea 
con las que iniciamos nuestra discusión: “Sí, conozco los críme- 
nes que voy a realizar, pero mi pasión es más poderosa que mis 
reflexiones y ella es la mayor causante de males para los mortales” 


(v. 1078-1081). Algo más fuerte que su pensamiento, que su 
capacidad de decisión consciente o su comprensión, la mueve 
a actuar a sabiendas del profundo daño que se va a infligir a sí 
misma, más allá de los deseos de venganza que compulsivamente 
necesita satisfacer. 

Evoquemos ahora las reflexiones de Freud (1930: 3046) en 
relación con el conflicto entre racionalidad y pasiones humanas, 
expresadas más de 2000 años después: “El interés que ofrece la 
comunidad de trabajo no bastaría para mantener su cohesión, 
pues las pasiones instintivas son más poderosas que los intereses 
racionales. La cultura se ve obligada a realizar múltiples esfuerzos 
para poner barreras a las tendencias agresivas del hombre, para 
dominar sus manifestaciones mediante formaciones reactivas 
psíquicas”. De nuevo, como si el tiempo se hubiera detenido, la 
presión incontrolable de los impulsos instintivos del ser humano 
es invocada como más fuerte que el entendimiento racional o la 
capacidad de juicio autónomo. 

En otros momentos de la escena trágica, condiciones externas 
impiden a los héroes actuar de forma autónoma frente a aquellas 
presiones provenientes de realidades irremediablemente contra- 
dictorias, las cuales se imponen como obstáculos o limitaciones 
a la libertad individual. Los designios de los dioses, las restriccio- 
nes que la posición social de los héroes implican o las exigencias 
morales a las que se encuentran sometidos actúan en contradic- 
ción con la capacidad de autorreflexión y las decisiones sobre 
opciones de vida propias que los personajes encarnan. Estos se 
hallan sometidos parcialmente a limitaciones que provienen de 
mundos que no encuentran posibilidad de reconciliación; la pre- 
determinación del destino impuesto por los poderes originarios 
de los dioses no es compatible con las posibilidades de acción 
individual que el sujeto de la polis descubre. En otras palabras, 
podríamos decir que la experiencia de autorreflexión por parte 
del sujeto trágico se encuentra sometida de forma relativa a coer- 
ciones tanto internas como externas, condiciones sin las cuales 
no es posible entender el sentido que adquiere la responsabilidad 
del sujeto sobre sus acciones, al encontrarse inmerso en un con- 
flicto o una situación trágica. 
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FIGURAS FEMENINAS EN LA TRAGEDIA GRIEGA: 
ELABORACIONES DRAMÁTICAS DE LAS 
CONCEPCIONES DE FEMINIDAD EN EURÍPIDES 


Un sujeto femenino trágico en Eurípides 


En la obra de Eurípides resalta la presencia de un sujeto trági- 
co femenino que cobra vida en la escenificación teatral. Si bien, 
como ya hemos visto, desde los orígenes de la tragedia las mujeres 
ocupan un lugar fundamental, es en la obra de Eurípides donde 
ellas contribuyen no solo con su presencia al desarrollo de la ac- 
ción dramática, sino con una posición sobresaliente en el desen- 
cadenamiento de los acontecimientos, En sus obras, las figuras 
femeninas pasan a ocupar a menudo el papel de protagonistas. 

Desde la imagen de la madre dolorosa en Hécuba, pasando 
por las hijas que se someten a la autoridad del padre como Electra 
e Ifigenia, por mujeres que subvierten el orden social dominante 
como Casandra, Fedra o Medea, hasta llegar a la imagen de la 
furia femenina incontrolable en Ágave, encontramos en Eurípi- 
des una abanico de figuras femeninas diversas que trascienden la 
imagen unilateral de lo femenino presente en los discursos filo- 
sóficos o médicos de la época. Las mujeres toman la palabra no 
solo desde su rol social tradicional como madres, esposas o hijas, 
sino también como mujeres en el campo político, en el mundo 
público de la polis. Como si fueran ciudadanas, se apropian del 
logos masculino y asumen el discurso retórico como propio. 

Así, en los dramas de Eurípides las figuras femeninas pene- 
tran en el mundo de la argumentación racional al lado de los 
hombres, subvertiendo la exclusión social que justo para esa épo- 
ca representaba una de las mayores limitaciones en relación con 
el uso del lenguaje por parte de las mujeres. Recordemos las pa- 
labras de Nancy (1992: 77) en relación con esta trascendencia de 


56  Enrelación con este rol extraordinario de las mujeres en Eurípides, compárense 
entre otros, Nancy (1992), Williamson (1990), March (1990), Medina (1977) 
Pucci (1980). 


las figuras femeninas en los textos del último trágico: “En Eurí- 
pides las mujeres toman la palabra en el campo de la política”. 
En realidad, nos encontramos ante un fenómeno sin precedentes 
en la historia del pueblo griego y quizá de la cultura occidental, 
aunque todavía a través de una voz masculina, las mujeres salen 
del mundo privado para, por lo menos en el campo de la ficción, 
discutir con los hombres sobre los problemas que surgen entre el 
vikos y la polis. En particular, en la obra de Eurípides las mujeres 
se convierten en figuras literarias que trastrocan el orden de va- 
lores y normas sociales que domina el mundo contradictorio de 
la democracia ateniense: 


De todas las mujeres, en comparación, se puede afirmar en 
Eurípides: ellas son neologismos. Las mujeres son realmente 
o casi oxymoron,% puntos de quiebre, o según sea el caso, 
puentes; personifican, del mismo modo, muchas contraven- 
ciones de los límites entre los géneros. Oxymoron tipológico: 
Eurípides no solo ponía en escena, como ya Aristófanes le 
reclamaba, pornai y sofai, libertinas y eruditas, sino tam- 
bién, peor todavía, un ser francamente increíble, la porne 
sophe —la ramera como espíritu libre-. Oxymoron ético: 
en Eurípides el pathos femenino se convertía en ethos. 
Oxymoron político: finalmense, en la figura de la polis de 
las mujeres, pues las mujeres en Eurípides sometían su opi- 
nión política a discusión. (Nancy, 1992: 73) 


Los conflictos entre la rigurosidad del logos griego y las pa- 
siones incontrolables del cuerpo, entre el orden cívico de la polis 
y la impetuosidad de la naturaleza salvaje o, si se quiere, entre 
el mundo sagrado de los dioses y la profanidad de los hombres 
no pueden ya reducirse a la vieja lucha entre los géneros. Estos 
lejanos enfrentamientos pasan a ubicarse en la interioridad del 
nuevo sujeto trágico, quien en la obra de Eurípides adquiere cua- 
lidades nuevas. 


57 El oxymoron es “una combinación de dos conceptos contradictorios en una 
composición o figura retórica (por ejemplo, agridulce)” (Duden, 1989: 1111). 
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En el Eurípides trágico, los dioses pierden la aureola sagrada 
que los cubría, para convertirse en seres tan cercanos a los se- 
res humanos que terminan apropiándose de sus características 
humanas. Los sentimientos ambivalentes, los sufrimientos, las 
carencias y las penalidades que la vida en sociedad acarrean pa- 
san a formar parte del universo de los dioses en sus tragedias. De 
acuerdo con Knox (1985), la imagen pesimista y contradictoria 
de los antiguos dioses homéricos vuelve a cobrar vida siglos des- 
pués. Ál respecto, afirma el autor lo siguiente: “Desgarrados por 
las mismas pasiones, el orgullo y el rencor del orgullo insultado, 
la venganza, la rabia, los celos y el deseo, ellos son violentas y 
terroríficas imágenes de todo aquello violento e incontrolable 
dentro del ser humano y ellos ordenan el universo según sus con- 
flictos y su cambiante voluntad” (72-3). 

Las pasiones incontrolables, la impredecibilidad de las ac- 
ciones o lo irresoluble de los conflictos humanos pasan a for- 
mar parte de las actitudes divinas de Atenea, Afrodita, Artemis, 
Dionisio o Hera. Los dioses dejan de personificar la certeza o la 
justicia del orden divino, dejan de ser venerados por encima del 
mundo de los seres humanos, para encontrarse Cara con cara con 
ellos, sin dejar de pertenecer a un mundo sobrehumano. El en- 
frentamiento irresoluble entre los poderes sagrados y las fuerzas 
humanas sigue desempeñando un papel esencial en el desarrollo 
de la acción dramática, pero los poderes divinos pierden su su- 
perioridad ante el mundo de los seres humanos. Los dioses son 
humanizados y en su humanidad encarnan las mismas fuerzas 
indomables que los hombres en su vida diaria se esfuerzan en 
vano por controlar. 

De forma semejante, los héroes euripideanos se alejan de los 
valores heroicos que caracterizaban al legendario héroe griego en 
Esquilo y Sófocles, para acercarse al espectador ordinario que asiste 
a la puesta en escena de los dramas trágicos. Sobre la distancia que 
separa, en este sentido, la obra de Eurípides de la de su antecesor, 
Sófocles, afirma Aristóteles en la Poética (XXV: 89): “Además, si se 
censura que no ha representado cosas verdaderas, pero quizá las ha 
representado como debe ser, del mismo modo que también Sófo- 
cles decía que él presentaba a los hombres como deben ser, y Eurí- 
pides como son, así se debe solucionar el problema” (XXV: 233). 


Los personajes en Eurípides se acercan más a como los seres 
humanos son en la realidad, pierden los rasgos idealizados y la 
homogeneidad del héroe sofocleano y se apropian de un estilo 
conversacional en el lenguaje que se encuentra todavía más cer- 
cano al habla coloquial que en los dramas de sus antecesores (al 
respecto, compárense Vernant, 1972, y Knox, 1985). La seguri- 
dad y uniformidad que caracterizaba las acciones de los héroes en 
los otros trágicos se desvanece, dando paso a comportamientos 
contradicrorios o cambios repentinos e inesperados que afectan 
las decisiones trágicas. Los héroes se encuentran sumergidos en 
la incertidumbre y la ambivalencia que surgen de sus propias 
reflexiones internas en torno a la situación trágica. Recordemos 
el ejemplo de Agamenón cuando debe elegir entre sacrificar a 
su hija o dejarla vivir, de Efigenia cuando se resiste a morir por 
la parria y la voluntad paterna, para finalmente terminar acce- 
diendo a tales mandatos con orgullo, o la misma Medea, ante el 
dilema de asesinar a sus propios hijos o huir con ellos después 
de asesinar a sus enemigos. En relación con esta complejidad o 
ambivalencia en los héroes euripideanos, Knox (1985: 74) pro- 
pone lo siguiente: 


Prácticamente puede asegurarse que los personajes de Eurí- 
pides son menos lineales y monumentales, más complica- 
dos, más cambiantes. Ellos experimentan toda la gama de 
emociones humanas, cambian repentinamente de rumbo, 
revelan lo que parecieran ser contradicciones, las cuales, 
aunque violan los cánones del arte clásico de Sófocles, los 
hace más reconocibles e inevitablemente humanos. 


En sus obras aparecen en escena en todo su dramatismo 
las contradicciones que desgarran el espíritu humano. El con- 
flicto inevitable entre lo irresistible de los deseos y las pasio- 
nes humanas por un lado, y la capacidad relativa del hombre 
para el control racional y la reflexión sobre su propia vida por 
otro, se ubica en el corazón de los dramas euripideanos. La 
creencia de que el ser humano es capaz de mantener bajo el 
control de la razón la impetuosidad de su naturaleza interior 
pierde toda su firmeza, al ser justamente esa contradicción 


146 


interna el centro del conflicto trágico. Ahora no son los dioses 
los que determinan el desarrollo de las situaciones trágicas; la 
tyche o el azar aparecen a menudo como la única explicación 
para aquello inefable o funesto que tiñe la vida humana. En 
sus dramas, Eurípides se encarga de representar la forma en 
que las oposiciones irreconciliables de su época impregnan 
el mundo interior del ciudadano de la polis. El sujeto de la 
democracia ateniense se enfrenta, por primera vez, con nue- 
vas posibilidades de acción y decisión, que trascienden tanto los 
mandatos que las prácticas y las concepciones de mundo reli- 
giosas dictan, como el sistema de valores colectivos que surgen 
con el nuevo orden social y político. 

De acuerdo con Medina (1977), la obra de Eurípides se nu- 
tre de tres grandes influencias culturales, que determinaron el 
ambiente intelectual de la época: la realidad cotidiana que carac- 
terizó al ciudadano burgués, la aparición de las enseñanzas de la 
retórica y las nuevas doctrinas filosóficas, desencadenantes esen- 
ciales de las circunstancias tanto objetivas como subjetivas que 
abrieron paso al surgimiento de un sujeto trágico: 


La vida de Atenas de aquellos tiempos se desarrolla en me- 
dio de la multitud contradictoria [sic] de las más distintas 
fuerzas históricas y creadoras. La fuerza de la tradición, 
enraizada en las instituciones del estado [sic], del culto y 
del derecho, se hallaba, por primera vez, ante un impulso 
que con inaudita fuerza trataba de llevar la libertad a los 
individuos de todas las clases, mediante la educación y la 
ilustración”. (Jaeger, cit. por Medina, 1977: 42) 


La discusión de las tensiones entre las viejas leyendas míti- 
cas y esas tres fuentes de inspiración, ligadas al desarrollo de la 
democracia ateniense, tuvo una influencia decisiva en la obra 
de Eurípides, mucho más determinante que en el caso de sus 
antecesores. La fuerte presencia de las mujeres, de los esclavos, 
mendigos y personajes marginales no heroicos, marcó una di- 
ferenciación radical respecto de los otros trágicos. Asimismo, 
sus reflexiones constantes en el campo de la filosofía y la polí- 
tica lo llevaron a distanciarse más abiertamente de las imágenes 


religiosas de la mitología griega, sin que las abandonara nunca, 
como creen ver algunos que lo califican de ateo o antirreligioso. 
En la última obra que se conserva de él, las Bacantes, su cono- 
cimiento religioso sobre los rituales dionisiacos se muestra tan 
profundo que afirmar que un ateo podría haber escrito una obra 
de este tipo sería un absurdo (al respecto, véanse, entre otros, 
Lesky, 1984 y Knox, 1985). 

Así, esta especie de secularización de los contenidos míticos 
que se observa en su obra, no obstante, le costó la absoluta des- 
calificación como autor trágico por parte de Nietzsche, quien lo 
llamó sacrilego y asesino de la tragedia. Según este último, con 
Eurípides el mito muere, asimismo el genio de la música y el de 
la poesía también mueren y, finalmente, con estos desaparece la 
tragedia. (Nietzsche 1872: 100-101). Que los esclavos o las mu- 
jeres tomaran la palabra en la tragedia fue para él absolutamente 
inaceptable; que la vida cotidiana, la mediocridad burguesa subie- 
ran a escena y ocuparan el lugar de los héroes, aquellos semidio- 
ses legendarios de la mitología, era inconcebible. 

En general, a Eurípides no se le perdona que su profundo 
conocimiento de la subjetividad humana se vea complementado 
por un conocimiento objetivo de su realidad contemporánea, 
condiciones que le permitieron distanciarse peligrosamente de 
la mitología griega. La libertad subjetiva con la que aborda las 
historias míticas a diferencia de los otros trágicos que tienden a 
ser más respetuosos de las tradiciones, le costó ya en su época el 
rechazo de sus contemporáneos. Recordemos que a diferencia 
de estos, Eurípides nunca recibió en vida un primer premio en 
los concursos. Al mismo tiempo, sin embargo, los mitos fueron 
reescenificados de acuerdo con las radicales transformaciones y 
contradicciones que se desencadenaron progresivamente en la so- 
ciedad burguesa. En este sentido, se podría afirmar que la obra de 
Eurípides encarna este periodo de transición, por excelencia. Al 
respecto, Medina (1977: 48) afirma lo siguiente: 


Efectivamente, en sus tragedias, de una parte la libertad 
bumana adquiere proporciones inusitadas hasta el momen- 
to, de tal modo que el hombre resulta dueño de su destino, 
y de otra, el poeta se sirve del mito como si se tratara de un 
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ye 


espejo en que se reflejara la realidad de su época, hasta el 
punto de que la comparación mental que imagina entre la 
guerra del Peloponeso y la de Troya va adquiriendo mayor 
consistencia a medida que avanza el magno conflicto bélico 
entre Esparta y Atenas. 


La contradicción irresoluble entre la libertad individual del 
sujeto trágico y los poderes sagrados del destino, o el conflic- 
to inevitable entre el desenfreno de la naturaleza interior y el 
control racional por parte del logos adquieren en Eurípides cua- 
lidades inusitadas que trascienden los límites trazados por sus 
antecesores. Pucci (1980: 198) se refiere a este distanciamiento 
de los personajes euripideanos del sistema de normas y valores 
colectivos, y a las nuevas capacidades de decisión y acción del 
individuo burgués, de la siguiente forma: 


Esto con frecuencia se ha demostrado: los personajes de 
Eurípides no atribuyen valor moral a las normas objetivas 
que enarbola la sociedad, sino a lo que dicta la concien- 
cia. Los personajes confrontados con decisiones éticas, por lo 
tanto, tienden a esgrimir sus convicciones morales internas 
en lugar de adherirse a las leyes y costumbres convencionales 
[...] En vista de que la justicia se convierte en un asunto 
de elección y decisión personales, y no en la afirmación de 
normas socialmente aceptadas, la justicia no habita en el 


templo de Zeus, sino en el templo privado de cada uno de 
MOSOÉTOS. 


Asimismo, podríamos afirmar que esta trascendente caracte- 
rización, por la que el sujeto trágico desarrolla un nivel básico de 
conciencia moral, cobra su máxima vitalidad en el lugar destaca- 
do que las figuras femeninas ocupan en su tragedias. Mediante 
la presencia dominante de las mujeres en el teatro de Eurípi- 
des, asistimos a una subversión de los roles tradicionales que se- 
paraban a los hombres de las mujeres y, como consecuencia, a 
una expansión del significado de lo femenino. La mujer sale del 
mundo interior del oikos para discutir al lado de los hombres las 
decisiones de los poderosos y los acontecimientos de la guerra, 


cuestionarse los valores morales compartidos y los roles asigna- 
dos socialmente a los géneros y de esta forma defender mediante 
una voz crítica su propia visión de la colectividad. 


Medea en comparación con otras figuras femeninas 


Dentro de esta puesta en escena de múltiples figuras femeni- 
nas en las tragedias de Eurípides, Medea representa —como obra 
maestra— una especie de momento cúspide. La legendaria lucha 
entre el hombre y la mujer, o el conflicto trágico entre la razón y 
las pasiones humanas constituyen los ejes centrales sobre los que 
se desenvuelve la trama en la Medea de Eurípides. Asimismo, en 
el corazón del drama encontramos —igualmente como hilos con- 
ductores— la búsqueda de la libertad individual y el surgimiento 
de un sujeto trágico. 

Medea encarna un sujeto femenino que se enfrenta con su 
propio mundo interior en el primer monólogo que aparece en la 
historia de la tragedia griega. Mediante estas reflexiones llevadas 
a cabo por la protagonista se abren nuevas perspectivas en la con- 
cepción de la subjetividad humana. En los tres monólogos que 
ella ejecuta se escenifica una lucha interior entre el amor por sus 
hijos y la sed incontenible de venganza, entre la comprensión ra- 
cional sobre las implicaciones de sus acciones y la potencialidad 
destructiva de su agresión incontrolable. 

En ese sentido, se podría afirmar, de acuerdo con Lesky 
(1984), que el gran monólogo que ella sostiene antes de tomar la 
decisión de matar a sus hijos, representa el punto culminante del 
drama. En este momento, la ambivalencia de Medea llega a un 
clímax que acaba en la decisión de asesinar a los niños, a pesar de 
estar consciente de los “crímenes” que va a cometer y del sufri- 
miento que se va a infligir a sí misma. Escuchemos como habla 
consigo misma, antes de ejecutar el asesinato: “¡Olvídate por un 
breve instante de que son tus hijos y luego... llora! Porque, aun- 
que los mate, ten en cuenta que eran carne de tu carne; seré una 
mujer desdichada” (v. 1248-1251). Frente a la mujer vengadora 
aparece una mujer desdichada, una madre sufriente que se des- 
garra en una lucha interior trágica. En relación con este ámbito 
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del conflicto trágico en la Medea de Eurípides, Lesky propone 
(1984: 188) lo siguiente: “Aquí se hace manifiesto, como en nin- 
gún otro lugar del drama euripideano, el hecho de que ambos 
polos de la contradicción trágica no se llaman más dios y el ser 
humano como en Esquilo y Sófocles, sino que ambos se ubican 
en el alma humana”. 

Mientras en Esquilo la lucha entre el mundo de los hombres 
y el destino impuesto por los poderes sagrados de los dioses 
escenifica un intento por mantener un orden superior, en Eurí- 
pides este destino surge del mismo ser humano, del poder de 
sus pasiones frente a la capacidad de reflexión del individuo. 
De acuerdo con Lesky (1984), personajes trágicos como Medea, 
Hipólito o Hécuba se ubican con sus acciones y decisiones en 
un mundo secularizado donde los dioses han dejado de ser los 
determinantes del destino de los seres humanos. Los conflictos 
trágicos en los dramas de Eurípides surgen de la legendaria lu- 
cha entre las fuerzas del eros o el thymos y el poder racional del 
logos. Aquellos dejan de funcionar como poderes sobrenatura- 
les para convertirse en experiencias interiores del sujeto trágico, 
que nacen de sus propias contradicciones internas. El poder de 
lo erótico, del deseo sexual, pero también de la agresividad que 
acompaña el dolor y la frustración de los placeres que la vida en 
sociedad provoca, surge como fuerza interior incontrolable que 
se vuelve, en palabras de Medea, la “mayor causante de males 
para los mortales” (v. 1080-1081). 

En este sentido, también en el Hipólito de Eurípides el con- 
flicto que Fedra protagoniza parece evocar una situación trágica 
semejante. En relación con las fuerzas que destruyen la vida de 
los mortales, ella afirma: “Y me parece que no obran de la peor 
manera por la disposición natural de su mente, pues muchos de 
ellos están dotados de cordura. No; hay que analizarlo de este 
modo. Sabemos y comprendemos lo que está bien, pero no lo 
ponemos en práctica, unos por indolencia, otros por preferir 
cualquier clase de placer al bien” (v. 377-383). El conflicto mo- 
ral interior entre la naturaleza interior y la razón humana vuelve 
a surgir de las profundidades del alma para convertirse en causa 
de desgracias para los hombres. Tanto en Fedra como en Medea 
nos encontramos con figuras femeninas, que al estar sometidas 


asus deseos eróticos, actúan en contra de sus propios intereses y 
terminan por incurrir en situaciones trágicas frente a las cuales 
no tienen salida. En Medea, no es solo la agresión incontrolable 
convertida en sed de venganza, sino también su pasión sexual, 
que la lleva a actuar por encima de su capacidad de compren- 
sión racional. Recordemos las palabras con las cuales Medea le 
nombra a Jasón los motivos que la llevaron, tanto a abandonar 
su patria como a cometer su primer crimen: “Y yo, después de 
traicionar a mi padre y a mi casa, vine (en tu compañía) a Yolco, 
en la Peliótide, con más ardor que prudencia. Y maté a Pelias con 
la muerte más dolorosa de todas” (v. 483-486). 

En la Hécuba de Eurípides tenemos también una figura fe- 
menina trágica que toma la palabra en el espacio público para 
protestar por las desgracias que la guerra les ocasiona a los seres 
humanos; una madre sufriente, paradigma de la mater dolorosa, 
que sin embargo no se limita a lamentarse desesperadamente por 
su infortunio, por sus pérdidas irreparables y por su esclavitud, 
después de haber sido reina de la poderosa Troya. Hécuba discu- 
te con los reyes poderosos, sus amos ahora, y se resiste por medio 
de sus argumentos contra las injusticias que todavía se le aveci- 
nan, las que considera del todo incomprensibles de acuerdo con 
las leyes sagradas de los dioses. Ella se opone al sacrificio de su 
hija para la tumba de Aquiles, cuyo espíritu se la pide al ejército 
aqueo como libación por su muerte. Sin embargo, sus argumen- 
tos convincentes contra el sacrificio humano como medio para 
calmar a los muertos no son escuchados, pues el ejército teme al 
espíritu violento de Aquiles. 

Asimismo, al saber sobre la muerte injusta de su último hijo, 
decide actuar y vengarse del asesino, antiguo huésped de su ciu- 
dad, que los traiciona para apropiarse de sus riquezas. Toma 
venganza violentamente y luego se defiende argumentativamen- 
te frente a Agamenón, cuando este le pide a las partes del con- 
flicto aclarar las razones de la disputa. Al final, será liberada de 
culpa por el rey, quien comprenderá y legitimará su venganza. 
Sin embargo, la agresión femenina personificada en Hécuba es 
luego representada en la figura de una “perra infeliz” (Hécuba, 
Eur., v. 1273). La protagonista termina convertida en una perra 
salvaje como castigo por la manifestación de su furia materna. 
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Tanto Fedra como Hécuba son figuras femeninas trágicas que 
finalmente sucumben ante las fuerzas oponentes por transgredir 
la posición social asignada a las mujeres. Tanto la manifestación 
abierta de la sexualidad femenina como la agresión por parte de 
la mujer, son castigadas, ya sea con un suicidio como en Fedra, 
o mediante su transformación en animal como en Hécuba. La 
capacidad analítica y argumentativa de Fedra y Hécuba las acer- 
ca a Medea, quien, al igual que estas dos figuras trágicas, per- 
sonifica la manifestación abierta de la sexualidad y la agresión 
femeninas. No obstante, pasemos a profundizar en las cualida- 
des de Medea para comprender su particularidad como sujeto 
femenino trágico. 


Medea como personificación paradigmática 
de un sujeto femenino trágico 


En Medea, tenemos una figura femenina que encarna no solo 
a una mujer poderosa, atractiva, enamorada, sino también a una 
mujer que puede expresar su agresividad, hasta llegar a límites 
profundamente destructivos. Medea es una mujer que desea y, al 
mismo tiempo, es deseada; una mujer que lucha por alcanzar un 
proyecto de vida propio, en el cual se incorporan aquellos com- 
Ponentes creativos de la sexualidad y la agresividad femeninas 
necesarios para poder desprenderse de los vínculos familiares y 
de la tradiciones. Se casa dos veces por decisión propia; la pri- 
mera vez, movida por la pasión, y la segunda, por la razón, para 
asegurar su futuro. Rompe de esta forma con las tradiciones que 
le asignaban a la mujer el lugar de objeto de intercambio en las 
relaciones de parentesco. Al mismo tiempo, es una mujer agresi- 
va, asesina, temida y despreciada por los otros. Es una mujer que 
se mueve entre la tendencia compulsiva a la agresión desenfrena- 
da tras la experiencia de la ofensa o el agravio, y la capacidad de 
autorreflexión sobre sus propias vivencias y sobre la sociedad que 
la rodea. Por un lado, es presa de deseos impulsivos que provie- 
nen de su mundo interior y que se tornan para ella incontrola- 
bles e inabordables racionalmente; por otro lado, se distancia de 
su mundo subjetivo mediante su capacidad para el pensamiento 
racional, el juicio valorativo y la acción consciente. 


Esta imagen ambigua y compleja de la feminidad parece 
provocar un malestar en el lector, una incertidumbre y angustia 
que es apaciguada mediante la escisión de la protagonista en 
imágenes polarizadas irreconciliables. En el marco de un análisis 
sobre la función que la compasión o la piedad tienen en la es- 
tructura dramática de la Medea de Eurípides, Pueci (1980: 73) 
afirma lo siguiente: 


La máscara de Medea, convencionalmente endurecida en 
una mueca malhumorada, se convierte en una especie de 
significado abierto que revela al mismo tiempo los tratos 
arrogantes del amo y el rostro atemorizado del esclavo, la 
perspicacia del impostor y la intensidad intelectual del so- 
phos, la violencia de la bestia salvaje y la sensibilidad del 
ser humano puesta a prueba mediante el sufrimiento. 


Ante esta heterogeneidad de lo femenino, parece que a veces 
solo queda campo para una sensación confusa de atracción o 
repudio: “Un retrato tan indiscriminado [sic] como éste desa- 
fía la definición y nos deja asombrados y confusos, en lugar de 
despertarnos compasión” (Pucci, 1980: 73). Estas reacciones en 
el lector son a menudo enfrentadas defensivamente: ya sea me- 
diante una devaluación de la protagonista como consecuencia 
del rechazo y la repulsión experimentadas hacia esta, o mediante 
una idealización de la figura como producto de la fascinación 
que ella provoca, % 

Medea es, al lado de Circe, una de las más grandes y legenda- 
rias magas de la mitología griega; sin embargo, aparece además 
en Eurípides como la sabia que se enfrenta a los dioses y a la co- 
lecrividad. Mientras los magos actúan en función de lo colectivo, 
como defensores de los mandatos de los dioses, Medea, como 
sabia, personifica la autorreflexión y la búsqueda de su propia 
realización. 


58 Sobre esta imagen polarizada y valorativa de la Medea de Euripides, compá- 
rense entre otros, McDermort (1989), Foley (1985), Pucci (1980), Conacher 
(1967) y Burkert (1966). 
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En el mundo religioso de lo dioses, la individuación se en- 
cuentra restringida. Se produce sublevación, como en el caso de 
Prometeo quien es castigado por Zeus, pero el espacio para el de- 
sarrollo de proyectos de vida propios está restringido a los exper- 
tos o sabios; hay intimidación por una parte y desobediencia por 
otra, pero no existe la creación propia del artista como sujeto.*? A 
través de la figura de Medea, Eurípides desarrolla una discusión 
abierta en torno a las tradiciones culturales de su época, median- 
te una crítica consciente que encuentra su traducción en las fan- 
tasas, las imágenes y las figuras literarias creadas por él. Aunque 
los retome de la mitología griega, los sucesos, lugares y personajes 
míticos adquieren nuevos contornos que los distancian significa- 
tivamente del mundo religioso del que se derivan. El autor deja 
de ser un traductor o intérprete, al servicio de la continuidad 
de las tradiciones, para convertirse en el creador de un proyecto 
propio (al respecto, véase Oevermann, 1995). Es como si por 
medio de esta creación subjetiva surgieran contenidos latentes 
que permanecían ocultos en las viejas narraciones míticas. 

La función de los dioses y el significado religioso de los dramas 
cambian. Los seres humanos se ven confrontados con los dioses 
desde otra perspectiva, dejan de ser sus delegados, antípodas o 
adversarios, para convertirse en una especie de sucesores que to- 
man en sus manos las riendas de sus vidas. En Medea, por ejem- 
plo, Helios aparece como un ayudante de la protagonista, pero 
no como el juez o árbitro de sus acciones. Este tiene confianza 
en su nieta y apoya sus decisiones. Ahora Medea puede realizar 
aquello que antes solo los dioses podían, manejar el carro del Sol. 
Los dioses les transfieren sus capacidades a los seres humanos o, 
al contrario, estos se apropian de las cualidades de los dioses. Los 
dioses se vuelven superfluos, figuras secundarias que se retiran y 
dejan de regular las vidas de los héroes trágicos. Recordemos que 
tanto en la Medea de Eurípides como en el Edipo de Sófocles, los 
protagonistas no son castigados por los dioses, sino que son ellos 
los se castigan a sí mismos. El desenlace trágico está determinado 


59  Bosse. comunicación personal. 


por el autocastigo, en Edipo mediante el violento acto del ence- 
guecimiento, y en Medea por medio del asesinato de sus propios 
hijos. En ambos casos, el sujeto trágico se juzga a sí mismo y 
actúa sabiendo las consecuencias de sus actos. 

En Medea nos encontramos con una mujer que al igual que 
Odiseo viaja por el Mundo Antiguo y conoce diferentes culturas 
y tradiciones. Ella toma la decisión de abandonar la protección 
de la casa paterna y la seguridad que la patria le ofrece para seguir 
al hombre que ama, enfrentándose con el riesgo y la incertidum- 
bre que el desarrollo de un proyecto de vida propio conlleva. Ella 
actúa de acuerdo con sus propios intereses y personifica, de esta 
forma, la autonomía en la mujer; la autonomía es aquí un camino 
legítimo para ambos géneros y no solo para el hombre. 

En la obra de Eurípides, y en particular en Medea, parece 
que se hacen evidentes las dificultades para legitimar la exclusión 
de la mujer y de los esclavos que predominaba en la sociedad 
ateniense. En la Medea, la protagonista, como mujer extranjera, 
reclama para sí misma los derechos que se habían vuelto exclu- 
sivos de los hombres y se encuentra con murallas insalvables. 
En su decisión de abandonar la patria, Medea se convierte en la 
ayudante de Jasón, pero a la vez, como mujer enamorada, es ella 
misma quien decide seguir a su amante. Ella escoge al hombre 
que ama, pero al hacerlo, traiciona a su patria, asesina a su her- 
mano y finalmente a sus propios hijos. 

En tanto que Medea representa un nuevo tipo de feminidad, 
que no puede asociarse fácilmente a la imagen de víctima o victi- 
maria, se diferencia —como figura femenina que actúa individual- 
mente de forma significativa— de otras figuras míticas que tienen 
historias semejantes. Recordemos los paralelismos con algunas 
figuras míticas o trágicas como Ariadna, Ino, Ágave, Procne o 
Hécuba, para ejemplificar las diferencias que las separan de Me- 
dea. Ariadna, la amante del famoso héroe griego Teseo, le ayuda 
a este a vencer al Minotauro, mostrándole su creativa invención 
sobre el uso de los hilos para salir del laberinto. Este le promete 
llevarla consigo, pero no cumple su promesa, la traiciona y la 
abandona en una isla. Según las diferentes versiones, ella muere 
de tristeza o es salvada por Dionisio, quien se casa con ella. Tanto 
Ariadna como Medea son ayudantes femeninas en las grandes 


hazañas de famosos héroes griegos; sin embargo, mientras una es 
abandonada y humillada, sin poder actuar por su cuenta, la otra 
se venga de su abandono y ultraje, actuando de forma violenta; 
se identifica así con el código del heroísmo masculino. 

Por otra parte, figuras míticas como Ino, Agave y Procne 
representan a madres que matan a sus propios hijos de forma 
trágica. Sin embargo, el caso de Ino es el único citado en la 
tragedia de Medea: “De una sola, de una sola de las mujeres de 
antes tengo noticia que dirigiera su mano contra sus propios 
hijos: Ino, enloquecida por los dioses, cuando la esposa de Zeus 
la expulsó de su casa, para que anduviera errante. Y ella, la des- 
dichada, se lanzó al mar por el impío crimen de sus hijos, pre- 
cipitándose desde la costa marina, y murió arrastrando a los dos 
hijos en su muerte” (v. 1282-1290). Ella y su esposo, Átamante, 
habían sido castigados por Hera con la locura, por haber criado 
a Dionisio, hijo ilegítimo de Zeus. En una primera escena vio- 
lenta, por decisión de Dionisio, participa Ino junto con su her- 
mana Ágave en una fiesta báquica, en la que asesinan a Penteo, 
hijo de la segunda. Luego despiertan del estado de trance en el 
cual se encontraban y se dan cuenta de lo ocurrido, por lo que 
ambas se sienten terriblemente desgraciadas, Posteriormente, en 
otro estado de locura, Ino decide asesinar a uno o a ambos hijos 
(según diferentes versiones del mito) y al mismo tiempo suici- 
darse, lanzándose al mar con los niños y convirtiéndose luego 
en la diosa marina Leucotea. Tanto Ino como Ágave personifi- 
can a mujeres que en un estado de locura asesinan a sus hijos, 
sin tener ningún control de sus actos, sin poder comprender 
lo que están haciendo. Medea, por el contrario, previendo las 
consecuencias de sus actos, lleva a cabo el asesinato de sus hijos 
de forma consciente, por decisión propia, sin la participación de 
ninguna divinidad. 


60 En este sentido, escribe Clauss (1997), en su interpretación del rol de Medea en 
la Argonáutica de Apolonio: “El lector sabe, no obstante, que Ariadna, abando- 
nada por Teseo, tenia que soportar su destino pasivamente; Medea no le permi- 
tirá a Jason abandonarla, tanto dentro como fuera del compás del poema — esto 
es, sin esfuerzo [sic], Medea no es ninguna Ariadna” (171). 


En una tragedia perdida de Sófocles, tenemos la historia trá- 
gica de Procne, hija del rey de Atenas, casada por su padre con 
Tereo, el rey bárbaro de Tracia, con el fin de afianzar las alianzas 
políticas entre ambas ciudades. Procne manda traer a su herma- 
na Filomela, para tener compañía en medio de su soledad en 
el extranjero, pero Tereo la viola; luego la encierra y le corta la 
lengua, para evitar que narre lo sucedido. Filomela, no obstante, 
logra secretamente informar a su hermana de lo que ha ocurrido. 
Esta la libra de su cautiverio y como venganza, con la ayuda de su 
hermana, mata al hijo que tiene en común con su esposo y se lo 
sirve de cena. Al descubrir el asesinato, este las persigue desespe- 
rado y en ese momento, los tres se convierten en aves, destinadas 
a cantar por el mundo la tragedia vivida. Apreciemos, en uno de 
los pocos fragmentos que se conservan de la tragedia, el lamento 
de Procne ante el destino vivido por las mujeres al ser entregadas 
en matrimonio sin su consentimiento: 


—Y ahora nada soy lejos. Pero muchas veces he visto así la 
naturaleza femenina: que nada somos. De pequeñas en casa 
del padre vivimos lo más agradable, creo, de la vida de las 
personas, pues con deleite siempre la inconsciencia nutre a los 
niños. Pero cuando a la juventud llegamos sensatas, somos 
empujadas fuera y vendidas lejos de los dioses patrios y de los 
que nos engendraron, unas a extranjeros, otras a bárbaros, 
otras a casas sin alegría, otras a afrentosas. Y esto, una vez 
que una única noche nos unce al yugo, preciso es alabarlo y 
pensar que es hermoso. (Sófocles, Fragmentos: 306) 


Luego, en otro fragmento que parece pertenecer a un diálo- 
go con un coro de mujeres, dice Procne: “Mucho te envidio tu 
vida, pero sobre todo si no has tenido conocimiento de la tierra 
extranjera”. Y el coro le contesta: “[...] cosas dolorosas, Procne 
evidentemente. Pero no obstante lo de los dioses, siendo como 
somos mortales, preciso es sobrellevarlo buenamente” (307). 
Justamente este lamento sobre la situación de las mujeres como 
objetos de intercambio, nos recuerda el discurso de Medea frente 
al coro, al entrar a escena. En este afirma ella: “De todo lo que 
tiene vida y pensamiento, nosotras, las mujeres, somos el ser más 


desgraciado. Empezamos por tener que comprar un esposo [sic] 
con dispendio de riquezas y tomar un amo de nuestro cuerpo, y 
este es el peor de los males” (v. 230-231). 

Sin embargo, en este discurso, Medea no habla de mujeres 
que son vendidas, sino de mujeres que compran a un esposo y 
que igual deben someterse al yugo del matrimonio y tratar de ser 
felices cuando es posible. En el caso contrario, como el suyo, 
habla del derecho de la mujer a la venganza, para lo cual solicita 
la complicidad del coro, que inmediatamente se la brinda, El 
matrimonio y el conocimiento de la tierra extranjera representan 
en Medea, al contrario de Procne, una decisión propia, que surge 
de su capacidad de autodeterminación. Por una parte, la Medea 
de Eurípides representa a una mujer con una posición activa ante 
la vida, con capacidad de amar y de manifestar su agresividad 
abiertamente, quien actúa por su cuenta y logra escapar al cas- 
tigo de sus crímenes. Por otra, la Procne de Sófocles personifica 
a una mujer casada a la fuerza con un extranjero desconocido, 
una figura femenina pasiva y humillada, quien al morir pierde su 
forma humana para poder cantar su desgracia (al respecto, véase, 
entre otros, McDermott, 1989). 

Otra figura es la Antígona de Sófocles, personaje femenino 
trágico que se enfrenta valientemente contra las nuevas leyes im- 
puestas por Creonte, el rey de Tebas. Tras su prohibición de ente- 
rrar al hermano de Antígona como corresponde de acuerdo con 
las tradiciones religiosas, por considerarlo un traidor, ella viola la 
orden y lo entierra, sabiendo que el rey va a tomar medidas re- 
presivas al respecto. Este se enfurece y decide como castigo man- 
darla a matar. Escuchemos la famosa discusión entre Antígona y 
Creonte, cuando ella expone de forma argumentativa los valores 
morales que defiende ante la posición irreconciliable del rey: 


Creonte: —Tú eres la única de los cadmeos que piensa tal cosa. 
Antígona: —Estos también lo ven, pero cierran la boca. 
Creonte: —¿Y tú no te avergúenzas de pensar de distinta 
manera que ellos? 

Antígona: —No considero nada vergonzoso honrar a los 
hermanos”. 

(Sófocles, Antígona, v. 508-511) 


En Antígona encontramos a una figura femenina que, cons- 
ciente de su capacidad de autodeterminación, se siente res- 
ponsable de sus propios acros. Como sujeto trágico, Antígona 
encarna la capacidad de escoger y de decidir individualmente 
sobre sus propias acciones, incluso pasando por encima de los 
valores y normas colectivos que no se corresponden con sus pro- 
pias representaciones de la moral. Mediante la experiencia de la 
autorreflexión, Antígona manifiesta la capacidad del individuo 
para el juicio valorativo y moral sobre las acciones humanas. 
Apreciemos cómo se desarrolla el enfrentamiento: 


Creonte: —¿No era también hermano el que murió del 
otro lado? 

Antígona: —Hermano de la misma madre y del mismo padre. 
Creonte: —¿Y cómo es que honras a este con impío agrade- 
cimiento para aquél? 

Antígona: —No confirmará eso el que ha muerto. 
Creonte: —Sí, si le das honra por igual que al impío. 
Antígona: —No era un siervo, sino su hermano, el que murió. 
Creonte: —Por querer asolar esta tierra. El otro, enfrente, 
la defendía. 

Antigona: —Hades, sin embargo, desea leyes iguales. 
Creonte: —Pero no que el bueno obtenga lo mismo que el 
malvado. 

Antígona: —¿Quién sabe si allá abajo estas cosas son las 
piadosas? 

Creonte: —El enemigo nunca es amigo, ni cuando muere. 
Antígona: —Mi persona no está hecha para compartir el 
odio, sino el amor. 

Creonte: —Vete, pues, allá abajo para amarlos, si tienes 
que amar, que, mientras yo viva, no mandará una mujer. 
(Sófocles, Antígona, v. 512-526) 


Mientras que para Creonte la posibilidad de que otros pasen 
por encima de las nuevas leyes de la polis, que él como rey repre- 
senta, es un acto intolerable, sobre todo cuando se trata de una 
mujer, para Antígona, el respeto por los lazos íntimos de paren- 
tesco y la capacidad de autodeterminación en relación con sus 
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propios valores y creencias están por encima, incluso, de su pro- 
pia vida. A lo largo de la tragedia, claramente se personifica en 
la figura de Creonte la angustia del hombre ante la capacidad de 
autorreflexión y autodeterminación en la mujer (véase Rohde- 
Dachser, 1991). La posibilidad de que esta pueda actuar y deci- 
dir por sí misma, de forma individual, sin dejarse dominar por 
una autoridad considerada injusta o irracional, origina en el dra- 
ma el conflicto central que desencadena la situación trágica. Al 
tiempo que Creonte encarna la necesidad de respetar ciegamente 
el nuevo orden político masculino, que juzga y separa en buenos 
y malos, del cual la mujer está excluida, Antígona personifica al 
nuevo sujeto de la polis griega, quien tomando conciencia de su 
capacidad para el pensamiento racional y la acción consciente, se 
niega a someterse a decisiones consideradas arbitrarias o injustas. 
Se trata de un sujeto trágico que no por casualidad, al igual que 
Medea, es encarnado por una figura femenina. 

De acuerdo con Nancy (1992), Antígona personifica la defen- 
sa de aquellos antiguos valores morales asociados con las tradicio- 
nes religiosas, que demandaban el respeto a los muertos, a las leyes 
de la naturaleza y a la justicia de los dioses, valores que son trans- 
gredidos por el nuevo logos político de la democracia. Este somete 
la trascendencia de los valores éticos al pensamiento racional, al 
progreso en el control de la naturaleza y al desarrollo de la techne, 
quebrantando las “leyes sagradas de la tierra y de los dioses” (véase 
Sófocles, Antígona, y. 354-369). Como figura femenina, Antígo- 
na viene a personificar la resistencia frente a un nuevo orden mas- 
culino, que en su orgullo exacerbado hace peligrar la continuidad 
de la vida civilizada que sustenta la polis, En esa época de transi- 
ción, de acuerdo con Rohde-Dachser (1991), Antígona encarna 
a un sujeto femenino trágico en el cual la aurodeterminación y 
la propia decadencia van unidos indisolublemente. Como mujer 
virgen, soltera y sin hijos, la protagonista expresa una voz feme- 
nina que se rebela contra el nuevo orden político de la polis, que 
excluye no solo a los extranjeros y a los esclavos de la ciudadanía, 
sino también a las mujeres, resistencia que necesariamente deberá 
pagar con su propia extinción, con su muerte. 

En contraste con la muerte inevitable en la Antígona de Só- 
focles, en la Medea de Eurípides tenemos a una mujer casada y 


con hijos, a una sabia con amplios conocimientos y experien- 
cia de la vida, que no muere, sino que logra huir en el carro del 
Sol. A diferencia del destino que la mayoría de los personajes 
femeninos trágicos sufren, la trasgresión no es castigada mi por 
los dioses, ni por los hombres. La protagonista asume las conse- 
cuencias de sus actos, diferencia que marca una ruptura con las 
figuras femeninas que hasta entonces habían tomado la palabra 
en el escenario trágico. 

En la imponente escena final, la protagonista huye en el ca- 
rro del Sol con los cadáveres de sus hijos, para encerrarlos ella 
misma en el santuario de Hera, evitar así que sean ultrajados 
por sus enemigos e instalar clla misma en Corinto rituales ex- 
piarorios por el crimen de sus hijos. Acá nos topamos con una 
figura femenina trágica que, sin embargo, abandona el escenario 
de forma escandalosamente criunfal. La culpa de la protagonista 
es proyectada en la figura de un dios. La nueva moral de la de- 
mocracia se problematiza y hay un retorno simbólico a las viejas 
tradiciones religiosas. El orden antiguo de los dioses es restable- 
cido, El principio divino representa una especie de disolución 
de la individualidad; la culpa individual desaparece en Medea, 
mientras que la falta de lealtad y de fiabilidad encarnadas en 
Jasón son castigadas. 

Esta escena parece simbolizar la comprensión, por parte del 
autor, de la herida sufrida por la protagonista; se trata de una 
legitimación de su venganza más que de un enjuiciamiento y, 
finalmente, una especie de apoyo a los sentimientos de traición 
y abandono sufridos. Medea no es juzgada por los dioses, sino 
ayudada por estos, lo cual podría representar también una crí- 
tica a la democracia, a la autonomía del /ogos griego, al igual 
que en la Antígona de Sófocles. Es como si la sexualidad y la 
agresión femeninas, personificadas en Medea y dirigidas en par- 
te contra las tradiciones culturales y contra la sociedad que se 
opone al proyecto de individuación de la mujer, obtuvieran una 
legitimación en el drama. 


61 Recordemos que en la Antigiiedad estas eran condiciones necesarias para con- 
siderar a una mujer como adulta. 


161 


0 


En la tragedia la mujer tiene derecho a ser agresiva, a actuar 
enérgicamente y a tomar venganza, lo cual no necesariamente le 
implica ser considerada culpable. La agresión femenina es evo- 
cada en su doble dimensión, tanto en sus componentes destruc- 
tivos y homicidas, como en sus aspectos productivos, creativos y 
forjadores de la autonomía individual. Lo femenino y la agresión 
como imágenes tradicionalmente escindidas se unen en la figura 
de Medea, de manera que ella se convierte en una figura feme- 
nina profundamente inquietante. La escena del carro de Helios 
nos remite a los temas del poder y de la culpa de la madre; en esta 
escena el poder de la madre sobre sus hijos es legitimado, aunque 
en la Átenas clásica los hijos pertenecían legalmente al padre. Sin 
embargo, Medea no solo es madre y esposa, también representa 
a una mujer, es decir, personifica a un sujeto sexual, dueño de 
su sexualidad y de su cuerpo, lo cual, por supuesto, implica una 
transgresión radical de las fronteras que demarcaban las relacio- 
nes entre los géneros en la Atenas clásica. 

En la tragedia de Eurípides está implicita una tematización 
de la tensión entre los géneros, que entra en conflicto tanto con las 
representaciones colectivas predominantes en la mitología, como 
con aquellas imágenes de mundo presentes en el discurso trágico 
y en las nuevas leyes y regulaciones sociales que surgen durante 
la democracia. Como ya habíamos dicho, no se trata de rechazar 
de forma tajante las prácticas culturales, las instituciones sociales 
o las imágenes de mundo compartidos colectivamente, sino de 
mantener una tensión constante entre la identificación relativa y 
el distanciamiento crítico, mediante una transformación creativa 
de la producción cultural. La autonomía individual del artista 
como sujeto no significa en la obra de Eurípides, como algunos 
han querido ver, el rechazo o la desvalorización absoluta de su 
cultura, ni la ausencia de identificación con los ideales, normas o 
valores colectivos. Esta se refiere más bien a la libertad del autor 
para replantearse de forma creativa sus fantasías, intereses vitales 
y concepciones de mundo en relación con las expectativas y las 
demandas sociales compartidas colectivamente. El desencanto 
del mundo, producto de una especie de individuación y seculari- 
zación temprana que se desarrolla en Arenas durante la época clá- 
sica y que cobra su mayor vitalidad en el discurso trágico, ocupa 


en la obra de Eurípides el punto culminante, un clímax que le va 
a costar la censura de sus contemporáneos e incluso de los críti- 
cos modernos, que han llegado al extremo de negarle a su obra la 
prerrogativa de pertenecer a la tragedia griega. Escuchemos a una 
de estas voces perturbadas por los dramas euripideanos: 


El debe de haber intentado producir este efecto inquietante 
que perturbaba a sus contemporáneos, igual que nos pertur- 
ba a nosotros: de dejarnos con un sentido de incertidumbre, 
dolorosamente conscientes, no sólo ahora, sino desde antes, 
de la engañosa inestabilidad del mundo en que vivimos, su 
terrible imprevisibilidad, [...] En la tragedia de Eurípides, 
las viejas certezas son destruidas; lo que parece sólido se res- 
quebraja y se disuelve, los fundamentos son arrancados y la 
dirección se pierde. (Knox, cit. por McDermort, 1989: 2) 


Esta experiencia angustiosa que inquieta profundamente al 
lector, que le cuestiona su certeza del mundo y de las fronteras 
que separan lo legítimo de lo ilegítimo, no solo perturbó al ciu- 
dadano de la polis griega hace más de 2000 años, sino que tam- 
bién sigue desconcertando al sujeto burgués de la modernidad.? 
En este sentido, McDermott (1989) se refiere a la propensión 
de Eurípides a representar lo deforme, lo anómalo, lo incierto y 
confuso en el mundo humano, hasta llegar a una posición prác- 
ticamente nihilista: 


[...] que retrata un mundo del cual todo orden fue remo- 
vido ingeniosamente, y que la realidad o incluso la poten- 
cialidad de orden es implícitamente negada. Las obras de 
Eurípides invierten, subvierten y pervierten reivindicacio- 
nes tradicionales de orden; ellas se enfrentan a los más bá- 
sicos principios y presunciones sobre el tejido moral, social 
y cívico de la humanidad y los reemplazan con nada; esto 


62 Sobre esta reacción inquictante en la recepción de la tragedia, dentro de la 
filología clásica, compárense también Pucci (1980), Burnett (1973) y Page 
(1938). 


es, mientras que el dramaturgo procura desarraigar com- 
placencias mentales, él no hace ningún esfuerzo por subs- 
tituirlas por una nueva visión basada en valores propios 
claramente articulados [...] Eurípides cuestiona lo con- 
vencional, provoca lo inesperado y, finalmente, deja a su 
público sin un fundamento. (2, 8) 


Según esta autora, si bien la mayoría de los dramas de Eurípi- 
des producen un mundo trastornado y un efecto desconcertante 
en la audiencia, la tragedia Medea parece ocupar en este sentido 
una posición paradigmática. Al respecto, afirma: “Todos los pú- 
blicos sienten que la afrenta del asesinato de los hijos cometido 
por su propia madre es repugnante e inhumana” (McDermott, 
1989: 40). La des-mitologización de los héroes en Eurípides es 
interpretada como degeneración, como una deformación de los 
personajes trágicos que se vuelve imperdonable. Este nihilismo, 
concebido como falta de fundamentos religiosos, de valores mo- 
rales o de normas éticas, que se le reclama al autor, parece ser 
más bien consecuencia de la posición defensiva que sus obras 
tienden a provocar en los lectores, cuando estos no logran tolerar 
la transgresión de valores e imágenes de mundo colectivas, que 
han tenido validez en la cultura occidental durante más de dos 
milenios. Me refiero, por ejemplo, a la legitimación de la guerra 
como forma de resolver conflictos, de la lucha entre los géneros 
como forma de estructuración de la sociedad o de la exclusión 
social de grupos o miembros de la colectividad como requisito 
indispensable para el progreso. En relación con la imagen confu- 
sa e inquietante del mundo que Eurípides transmite en sus dra- 
mas, Knox (1985: 66-67) plantea la difícil o más bien imposible 
tarea de definir o encasillar su obra: 


El ha sido descrito como el poeta de la ilustración griega y 
también como Eurípides, el irracional; como un escéptico 
religioso y hasta ateo, aunque, por otro lado, como un cre- 
yente en la divina providencia y la última justicia de la 
dispensa divina. Se le ha considerado como un explorador 
exhaustivo de la psicología humana y también como un 
poeta retórico, como un realista que se encargó de acercar 


la acción trágica hasta el nivel de la vida cotidiana y como 
un poeta romántico que escogió mitos inusuales y escena- 
rios exóticos. 


Esta imagen contradictoria de las tragedias de Eurípides pa- 
reciera deberse a la necesidad urgente por definir aquello que de 
forma inquietante se resiste a ser encerrado en imágenes unívo- 
cas, una resistencia que desde nuestra perspectiva es una de las 
cualidades más valiosas de la obra del último trágico. Con la 
ayuda de la figura de Medea como sujeto femenino trágico, se 
nos hace posible acercarnos a aquellos componentes de la femi- 
nidad que todavía hoy son tabú, no solo en las representaciones 
culturales de la mujer, sino también en las concepciones cientí- 
ficas sobre ella y, por cierto, tanto en las Ciencias Sociales como 
también —y sobre todo— dentro de la teoría psicoanalítica. 

Las múltiples posiciones que nuestra protagonista toma, 
como mujer enamorada, madre sufriente, esposa abandonada o 
mujer asesina, ofrecen una imagen de una feminidad alternativa 
que no se deja encasillar en los roles estrechos mediante los que 
a veces se tiende a comprender las relaciones entre los géneros. 
Estos constituyen algunos de los rasgos primordiales que hicie- 
ron de Medea una figura trágica provocadora y de la tragedia de 
Eurípides una obra literaria sugerente, en una época de transi- 
ción —como la nuestra, en la que los espacios tradicionales de 
lo femenino y lo masculino se estaban transformando de forma 
inesperada e inevitable, con implicaciones profundas todavía di- 
fíciles de asumir. 


CaríruLO IV 


PRINCIPIOS METODOLÓGICOS DE LA 
INTERPRETACIÓN PSICOANALÍTICA Y 
SOCIO-HISTÓRICA DE TEXTOS 


INTRODUCCIÓN 


La hermenéutica constituye un acercamiento metodológico 
fundamental tanto para la interpretación de fenómenos psi- 
cológicos, sociales o culturales, como para la comprensión de 
manifestaciones artísticas, narraciones míticas o textos literarios. 
En la presente investigación emprenderé, de forma particular, la 
interpretación de textos literarios para ejemplificar los procedi- 
mientos metodológicos de la hermenéutica desde una perspec- 
tiva psicoanalítica y socio-histórica. Me basaré esencialmente en 
los aportes de la hermenéutica profunda y del etnopsicoanálisis 
como propuestas metodológicas principales. 

Sin pretender ahondar en las diferencias epistemológicas y 
metodológicas entre ambas propuestas por no ser el tema que 
me interesa, haré referencia a las dos posiciones porque conside- 
ro que tanto la hermenéutica profunda como el etnopsicoaná- 
lisis han brindado aportes fundamentales para abordar la inter- 
preración psicoanalítica de textos. Como diferencia principal, 
es importante aclarar que mientras la hermenéutica profunda 
surge vinculada desde sus orígenes con la interpretación de tex- 
tos lirerarios, el ernopsicoanálisis surge más bien vinculado con 
las experiencias de investigación social cualitativa que preten- 
den problematizar la relación del investigador o la investigadora 
con el tema de las diferencias culturales. 9 El tema de la otredad 


63 En adelante, para referirme a los participantes en el proceso de investigación, 
utilizaré el o la indistintamente. 
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cultural en la investigación etnopsicoanalítica se convierte en un 
problema intrínseco a la relación intersubjetiva entre el sujeto 
investigador y el sujeto investigado. Esta relación deja de ser una 
perturbación en el proceso de conocimiento, para convertirse 
ella misma en un componente central del objeto de conocimien- 
to. Por esta razón, iré contrastando la propuesta de interpreta- 
ción de textos literarios con la perspectiva de la investigación 
social ernopsicoanalítica, que trabaja más bien con datos narra- 
tivos de carácter biográfico que se producen durante el proceso 
de investigación. 

En primera instancia realizaré una necesaria disgresión sobre 
la íntima relación entre la literatura, la mitología y lo incons- 
ciente desde una perspectiva psicoanalítica, para pasar posterior- 
mente a desarrollar las complejas relaciones que se tejen entre la 
comprensión psicoanalítica de un texto y el análisis social, cultu- 
ral e histórico del mismo. 


64 A estos datos cualitativos los llamaré, textos narrativos biográficos para di- 
ferenciarlos de los textos literarios. Estos textos narrativos pueden ser muy 
diversos, no obstante, voy a referirme solo a algunos de los ejemplos más co- 
munes en la investigación social etnopsicoanalitica. Estos son la entrevista (ya 
sea guiada o a profundidad), las conversaciones (espacios de diálogo más libres 
entre el sujeto investigador y el sujeto investigado) y las historias de vida. La 
referencia a estas tres técnicas de investigación se debe a que producen textos 
narrativos que susgen de las experiencias biográficas de los sujetos investiga- 
dos y que por lo tanto comparten un origen común con la creación literaria. En 
estos casos, cuando se trabaja desde una perspectiva hermenéutica es impor- 
tante, aunque no indispensable, grabar el encuentro y realizar una transcripción 
lo más literal posible de los textos, es decir, transcribir tanto lo hablado como 
lo no hablado, por ejemplo, pausas o silencios, lonos de voz llamativos, risas, 
llantos, interrupciones, etc. Esta transcripción de las grabaciones se llama pro- 
tocolo de entrevista (de la conversación o de la historia de vida). Asimismo, 
es muy recomendable, realizar un protocolo post entrevista. Este consiste en 
escribir —lo más rápido posible después de la terminación del encuentro— las 
asociaciones e irritaciones que este encuentro provocó en el investigador (al 
respecto, ver Lorenzer, 1986). Este consiste en una especie de diario de cam- 
po. En este se puede escribir sobre aspectos técnicos (sobre el manejo de la 
entrevista, por ejemplo), aspectos contextuales (sobre el contexto en el que se 
desarrolló la entrevista), así como sobre aspectos personales (sobre el tipo de 
vinculo intersubjetivo entre la investigadora y la sujeto investigada, y sobre 
aspectos emocionales de la investigadora hacia la experiencia de la entrevista y 
hacia el tema o el proceso de investigación). 


ACERCAMIENTO PSICOANALÍTICO A LA CREACIÓN LITERARIA 


Al igual que el psicoanálisis mismo, la literatura, el arte y el 
mito aparecen como regiones limítrofes que posibilitan el di- 
fícil acceso al inconsciente. Al lado de los sueños y la forma- 
ción neurótica de síntomas, las creaciones culturales han tenido, 
desde sus orígenes, un carácter primordial para el psicoanálisis. 
Según Freud, los deseos ocultos del inconsciente no fueron des- 
cubiertos por el psicoanálisis, sino que han sido siempre materia 
para poetas y filósofos. Lo que Freud descubrió, de acuerdo con 
Starobinsky (1970: 92), es más bien un método que permite 
investigar las oscuras pulsiones del inconsciente y de esta forma 
sacarlas a luz: “Freud descubre la sombra en el interior, con la 
intención de descifrar su silueta, de aclararla [...] Dicho breve- 
mente, a partir del murmurar insondable del inconsciente y del 
ello, se trata de elaborar un discurso científico claro sobre los 
conflictos internos que acechan desde un territorio de silencio 
y oscuridad”. 

En este sentido, no solo los sueños, sino también las imágenes 
de la literatura, las obras de arte y los mitos, se convierten en fuen- 
tes esenciales, mediante las cuales el psicoanálisis logra el difícil 
acceso al inconsciente. En consecuencia, la referencia a imágenes 
literarias o míticas constituye un componente fundamental, des- 
de los orígenes, de la teoría psicoanalítica. Específicamente como 
base en las interpretaciones clínicas y culturales, el mito tiene un 
papel decisivo y permanente en la historia del psicoanálisis, sobre 
todo en relación con dos figuras de la mitología griega: Edipo y 
Narciso (véase, entre otros, Vogt, 1986). En cuanto al rol deter- 
minante de la literatura, en especial de la mitología griega con 
sus respectivas figuras, en el proceso de desarrollo del psicoanáli- 
sis, Starobinsky afirmó (1970: 93) lo siguiente: 


De esta manera se convierte la literatura en una rica fuente 
de paradigmas, que se utilizan en el vocabulario psicoana- 
lítico: Narcisismo, sadismo, masoquismo, complejo de Edi- 
po solo se comprenden plenamente en relación con el mito, 
su autor o la obra literaria. Estos son considerados como 
arquetipos de una forma de comportamiento específica. 
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La íntima relación entre las narraciones míticas o literarias y 
el psicoanálisis puede comprenderse, según Freud (1925), con 
ayuda de la interpretación de los sueños como modelo básico de 
interpretación. Los sueños, así como las creaciones artísticas, son 
productos de la fantasía que toman forma en un espacio inter- 
medio nebuloso, ubicado entre los deseos pulsionales del indivi- 
duo, las exigencias internas del superyó y las demandas sociales 
de la realidad externa. 

Visto desde la perspectiva de la psicología evolutiva, la fanta- 
sía surge a partir de un juego de intercambio entre la realidad psí- 
quica y la realidad externa, que le proporciona al lactante tanto 
experiencias satisfactorias como también frustraciones tempra- 
nas, específicamente en el transcurso de la separación gradual de 
su madre, con la cual construye inicialmente una unión simbió- 
tica. En este espacio potencial entre la madre y el niño se forman 
la fantasía y el juego como experiencias transicionales primordia- 
les. Aquí es necesario referirse al concepto de objeto transicional, 
desarrollado por Winnicott (1951), como un signo visible de 
este espacio intermedio, sobre el cual se construye la experiencia 
cultural, es decir, el conjunto de las experiencias creativas del ser 
humano. Estos objetos o fenómenos transicionales aparecen en la 
niñez temprana y ayudan al niño a superar la separación de la 
madre y el desprendimiento paulatino e inevitable de la primera 
unión, no delimitada, con el mundo externo. 

Más adelante, la creación artística o cultural se convierte, 
de acuerdo con Winnicort (1971), en una de las acciones más 
importantes, con cuya ayuda este desprendimiento ineludible y 
este distanciamiento irreversible, que son parte del proceso de 
individuación, pueden ser confrontados. Siempre se intentará 
reconstruir la ilusión de esta fusión originaria con la madre y 
con el mundo que habitamos. El objeto transicional y la creación 
cultural no pertenecen del todo al mundo interno ni tampo- 
co al externo, no pertenecen por completo al yo, pero tampoco 
al otro. Ambos son tanto una creación propia como un objeto 
extraño o una realidad separada del sí mismo. Ambos represen- 
tan el intento de hacer más soportable la relación con la reali- 
dad externa y la disconformidad del sí mismo con el mundo. El 
niño, por medio del objeto transicional, y el adulto, por medio 


de su propia producción cultural, intentan hacerle frente de for- 
ma creativa al conflicto inevitable entre el principio del placer 
y el de realidad, es decir, entre el deseo de satisfacción interno 
y la frustración ineludible frente a la realidad externa. Como 
experiencias tempranas, el objeto transicional y el juego del niño 
preparan el camino hacia la capacidad posterior del sujeto para 
la sublimación, que facilita las actividades creativas y las acciones 
independientes en un espacio intersubjetivo. 

No obstante, no solo el objeto transicional, sino también el 
sueño es comparable con la creación cultural y, en particular, la 
creación artística. Ambos desarrollan, por medio de imágenes 
escénicas, los deseos impronunciables del inconsciente y permi- 
ten, por medio de las imágenes de la fantasía, la satisfacción de 
los deseos ocultos, tanto corporales como psíquicos. Estos deseos 
prohibidos, sin embargo, no pueden ser reconocidos de forma 
manifiesta; más bien se encuentran deformados por el proceso 
creativo de la fantasía, producido por el conflicto entre el incons- 
ciente y las exigencias sociales. A diferencia de las escenas del sue- 
ño, la creación artística no representa una satisfacción narcisista 
y aislada de la fantasía del inconsciente, sino una elaboración 
consciente de los deseos prohibidos con la ayuda del yo, que se 
puede conseguir por medio del enlace con las demandas norma- 
tivas de la sociedad y la vigilancia inconsciente del superyó. 

En la creación artística se desarrolla una actividad inevitable 
le autorreflexión del yo, una confrontación artística cognitiva 
y consciente, no solo con las imágenes internas pertenecientes 
al inconsciente, tanto individual como colectivo, sino también 
con los valores sociales, las representaciones colectivas o las 
normas éticas que regulan la vida en sociedad. En la literatura 
o el arte, el autor permite que fluyan su propia historia de vida, 
y sus deseos y sueños personales, es decir, su realidad psíquica 
interna. No obstante, la creación artística debe manejar un len- 
guaje que logre su desarrollo —más allá de las fantasías privadas 
del soñador— mediante la confrontación con los acontecimien- 
tos históricos, los valores sociales hegemónicos y las necesida- 
des colectivas de la sociedad. Sobre lo particular de la literatura 
en relación con las imágenes de los sueños, Lorenzer (1986: 38) 
opinó lo siguiente: 


m 


En ambos casos se elabora en el símbolo —es decir, en la 
imagen, la escena del sueño o el texto literario— una “estruc- 
tura” con dos significados entrelazados, un doble sentido. 
Eso sí, el soñador fracasa allí donde el poeta triunfa: en la 
capacidad de unir, por un periodo mayor, “la locura” con 
el habla inteligente, de tal manera, que esté garantizada 
una doble pertenencia flotante y que la experiencia interna 
se pueda “expresar” hacia fuera en un texto consensual. El 
poeta incorpora el contenido privado inconsciente a un sis- 
tema simbólico de cultura general, de tal manera, que este 
lo transporta y —aún de forma encubierta— lo “objetiviza”. 


No solo en la literatura, sino también en la obra de arte o 
en la narración mítica, esta estructura simbólica consensual es 
imprescindible. Todos estos géneros representan una formación 
de símbolos compartida y externa que, más allá de los ámbitos 
de vida del autor, está en función de la satisfacción de fantasías 
colectivas. Parece, entonces, que una de las más importantes di- 
ferencias entre los sueños y la creación artística es este proceso de 
autorreflexión del trabajo artístico, mediante el cual se busca una 
nueva comunión con el mundo exterior. 

El artista pretende, por medio de su trabajo creativo, ge- 
nerar un nuevo espacio potencial, que, en opinión de Pierzc- 
ker (1978), logre producir una zona entre la satisfacción y la 
prohibición de deseos inconscientes, es decir, una forma de 
unión entre la satisfacción de los deseos y el castigo. La obra 
de arte se convierte en un tipo de espacio intermedio, en el 
cual se pueden elaborar las discrepancias en el interior de cada 
individuo, pero también —y sobre todo— las contradicciones 
que surgen del develamiento y de la tabuización de las pul- 
siones del inconsciente colectivo. Este espacio intermedio se 
crea mediante el trabajo estético, el cual produce una forma 
de atracción, con cuya mediación el artista busca el encuentro 
de su mundo interior con la realidad externa, es decir, con un 
lector o espectador anónimo. 

La creación artística implica una tensión entre la devela- 
ción y el encubrimiento de los tabúes o normas colectivas 


representados en los valores sociales, las tradiciones culturales 
o las instituciones sociales de una época determinada. En este 
sentido, Freud (1908: 1348) opina: “es muy probable que los 
mitos, por ejemplo, correspondan a residuos deformados de 
fantasías optativas de naciones enteras, a los sueños seculares 
de la humanidad joven”. Los mitos son analizados en su fun- 
ción de servir a la satisfacción de fantasías, de deseos colecti- 
vos, que crean un entrelazamiento entre procesos históricos y 
experiencias de vida individuales. Ellos describen un puente 
entre la ontogénesis y la Alogénesis. Sobre lo anterior, Schmid 
Noerr (1982: 607) expresó lo siguiente: “La unión entre lo 
individual y lo general en el mito se logra por medio de una 
analogía: el mito representa la realidad no controlada (cosmos, 
nacimiento, destino, muerte) según el modelo de las relacio- 
nes personales”, 

Las imágenes escenificadas en los textos literarios, las obras 
de arte o las narraciones míticas no solo personifican las inter- 
pretaciones colectivas de determinadas formas sociales de vida 
en una época histórica, sino también espacios de experiencias 
potenciales pertenecientes a mundos utópicos. Según Aristóte- 
les, la poesía y, en especial, la tragedia presentan de forma intensa 
aquello potencialmente posible en su validez universal y colecti- 
va, más que algo específico o individual. El mismo autor, sobre 
lo anterior, agregó: “De lo dicho se deduce también que no es 
obra de poeta relatar hechos que sucedieron, sino lo que puede 
suceder, esto es, lo que es posible según la verosimilitud o la ne- 
cesidad [...] Por lo cual la poesía es más filosófica y elevada que la 
historia, pues la poesía refiere más bien lo universal; la historia, 
en cambio, lo particular” (Poética, TX: 60). 

Se podría sostener que, como creación literaria, el discur- 
so trágico convierte los mitos en fantasías utópicas colectivas, 
que nos hablan de mundos posibles más allá de las tradiciones 
religiosas o míticas. En este aspecto colectivo de la poesía, se 
encuentran también entretejidos las fantasías y los deseos in- 
conscientes e individuales del autor, lo cual significa que la au- 
todeterminación del autor influye sobre la elaboración trágica 
de los mitos. 


n. 


La FORMA LITERARÍA COMO ESPACIO INTERMEDIO 
EN LA INTERPRETACIÓN DE TEXTOS 


Estamos tocando ahora un ámbito que el psicoanálisis, desde 
Freud, no ha considerado como un elemento primordial en la 
interpretación psicoanalítica de creaciones literarias. En lo esen- 
cial, el interés psicoanalítico en la literatura se dirige al contenido 
del texto, mientras que pocas veces se presta atención a la forma 
literaria, los aspectos estructurales de la obra o al trabajo intelec- 
tual del autor. El mismo Freud, a menudo, asumió una posición 
indecisa en relación con el campo de la literatura y el arte. 

Según este autor, existe un tipo de secreto, un saber inaccesible 
en la poesía, imposible de penetrar para el psicoanálisis; en sus pa- 
labras: “Por desgracia, el análisis tiene que rendir las armas ante el 
problema del poeta” (1927: 3004). El problema del poeta aparece 
aquí como un espacio oscuro y sombrío, que está ubicado más 
allá de la comprensión psicoanalítica y que no le permite al intér- 
prete alcanzar el verdadero sentido de la creación artística. Sobre 
las razones de esta restricción en la interpretación psicoanalítica 
de textos, se puede leer en Srarobinsky (1970: 97) lo siguiente: 
“Confrontado con la obra, el psicoanálisis se declara incompeten- 
te para definir la esencia del arte. Solo puede hablar de la perso- 
nalidad del autor, es decir, de una realidad psicológica profunda 
que precede a la obra, cuyo conocimiento no es suficiente, sin 
embargo, para iluminar todos los aspectos de ella”. 

Aunque comparto con Freud la afirmación de que la com- 
prensión de una obra literaria no se puede reducir a un proceso 
de interpretación psicoanalítico, es posible pensar que las res- 
tricciones en cuanto a la interpretación no tienen relación con la 
ausencia del autor o el desconocimiento sobre este. A diferencia 
del criterio de Freud, el texto literario dispone, más bien, de una 
autonomía, una vida propia frente a su creador. Para el lector, el 
texto mismo posee un sentido individual propio, que va más allá 
del autor histórico e incluso del contexto histórico cultural en el 
cual fue escrito. Por esa razón Shakespeare, Cervantes e incluso 
Homero -al igual que en tiempos pasados— todavía hoy fascinan 
a un gran núsero de lectores en todo el mundo. 


Sobre este aspecto, Raguse (1993) afirma que, para la inter- 
pretación, lo más importante no es el autor verdadero, sino el 
autor implícito representado en el mundo social descrito en el 
texto. El autor implícito consiste en un tipo de representante 
del autor histórico, una individualidad propia o un sistema de 
valores propio presente en el texto. Se trata de una concepción de 
mundo ficticia, plasmada en la escenificación literaria por medio 
de los personajes, las escenas o la estructura misma del texto. El 
lector se identifica con este mundo así representado para poder 
construir una relación interna con el texto. La vivencia estéti- 
ca inmediata del lector, desencadenada por el texto, excede los 
procedimientos de interpretación psicoanalíticos, sociales o lite- 
rarios. Un texto literario obtiene su fuerza creativa o su signifi- 
cado artístico de un más allá de las innumerables posibilidades 
de interpretación siempre existentes. La experiencia del placer 
pulsional del acto de lectura, la seducción corporal que el texto 
ejerce sobre el lector, puede ser considerada como una experien- 
cia subjetiva propia, que no puede ser reducida a una posición 
autorreflexiva en la relación lector-texto. 

Por cierto, esta relación primaria lector-texto solo describe 
un primer momento de la interpretación, una identificación con el 
texto posibilitada por la fascinación o la angustia, la atracción o 
el rechazo que este provoca en el lector; una identificación que es 
tanto ineludible como esencial para la interpretación posterior. ó 


65 En este punto es importante, actarar que esta relación primaria lector-texto no 
es exclusiva de los textos literarios, sino que es común a los textos narrativos de 
carácter biográfico, En este último caso, esta relación primaria pasa por varias 
fases. Una primera fase es la experiencia misma del encuentro intersubjetivo 
entre el sujeto investigador y el sujeto investigado, que produce dos textos 
fijos, el protocolo de la entrevista y el protocolo posterior a la entrevista (ver 
cita 63). En cste caso estoy hablando de dos textos que son producidos con la 
participación directa de la investigadora. Una segunda fase consiste en la ¡ela- 
ción escénica que se construye entre el sujeto investigador o intérprete y estos 
dos textos. Esta relación se construye a partir de las varias lecturas de ambos 
protocolos —necesarias para la interpretación y de las asociaciones libres que 
estas lecturas provoquen en la lectora. Estas asociaciones libres ligadas a as- 
pectos personales de la investigadora, o a aspectos contextuales y teóricos de la 
investigación misma— constituyen una continuación del protocolo posterior a 
la entrevista. Es recomendable que estas asociaciones en las primeras lecturas 


Los otros momentos de la interpretación de textos que empren- 
deremos posteriormente, constituyen formas de triangulación 
de los datos que permiten un movimiento de distanciamiento 
y reacercamiento con los textos. Estas formas de triangulación 
constituyen fundamentalmente cuatro procedimientos de con- 
validación de los daros: el análisis sistemático de la contratransfe- 
rencia, el análisis de la historia de recepción del texto o del estado 
del arte sobre el tema, la reflexión teórico-conceptual y el análisis 
del trasfondo cultural e histórico de los textos. 

Antes de analizar estos momentos posteriores de la inter- 
pretación, quiero referirme brevemente al concepto de “forma 
lireraria”, por su importancia para la interpretación psicoanalí- 
tica. Partiendo de la relación íntima entre el arte y la fantasía, 
Pierzcker (1978) intentó desarrollar un concepto psicoanalítico 
de la forma. La forma literaria se entiende como un tipo de 
espacio limítrofe de la fantasía; en este espacio, ubicado entre 
el deseo psíquico y el mundo exterior, se crean nuevas figuras 
estéticas. Sobre este espacio intermedio de la creación artística, 
propuso este autor: 


de los textos sean lo más libres y subjetivas posible, es decir, lo más ligadas a 
las emociones —me refiero a experiencias subjetivas coma fantasías, ansieda- 
des, deseos, fascinación, rechazo, aburrimiento, etc —, que el texto produzca en 
la intérprete. Estas asociaciones libres subjetivas las llamaré a continuación, 
siguiendo a Lorenzer (1986), irritaciones o aspectos contratransferenciales 
de la investigación social. En cuanto a esta relación primaria lector-texto, la 
diferencia principal entre los textos narrativos y los literarios, es que en estos 
últimos se trabaja con textos ya existentes, no construidos con la participación 
del investigador. En otras palabras, no existe una relación intersubjetiva con 
los sujetos investigados, sino solo una relación escénica entre el intérprete y 
un texto preexistente. Estos son textos que tienen por lo tanto una historia de 
recepción que en un momento posterior de interpretación va a ser fundamental. 
La historia de recepción (es decir, las otras interpretaciones o versiones del 
texto), en el caso de los textos literarios, se convierte en el estado del arte, o 
los llamados antecedentes de investigación, en el caso de los textos narrativos 
de carácter biográfico. Este estado del arte, donde se trabaja más bien con las 
investigaciones previas sobre el tema específico que se esté investigando, va a 
ser también fundamental en un momento posterior de la interpretación de los 
textos narrativos. 


Yo entiendo al igual que Freud, la fantasía como una “zona 

protegida” o una “reserva” y la obra de arte como fantasía; 
el concepto de forma lo entiendo primero como el límite 
alrededor de esta zona provegida. La zona nace en la transi- 
ción del principio del placer hacia el principio de realidad, 
de la contradicción entre la pulsión y la experiencia de la 
realidad. (1978: 135) 


La forma literaria cumple, como frontera permeable, un do- 
ble propósito: Funciona como delimitación y, al mismo tiempo, 
como conexión entre los deseos psíquicos ocultos del poeta, las 
exigencias sociales interiorizadas en el superyó, y las demandas de 
la realidad externa, la cual siempre intenta controlar los escasos 
espacios libres del individuo. No solo esta frontera ambigua, sino 
también la unidad contradictoria entre las experiencias subjeti- 
vas inconscientes de la colectividad y las tendencias objetivas de 
una sociedad determinada por la desigualdad y la dominación, 
conforman las principales características de la forma estética. 

La función de la forma estética es la satisfacción de las pul- 
siones incontenibles del inconsciente y, a la vez, la defensa frente 
a sus componentes peligrosos y repulsivos. La satisfacción de los 
deseos y el castigo pueden, gracias a su deformación en la obra 
de arte, estar al servicio del goce estético y de la protección frente 
a lo prohibido. La distorsión de las fantasías inconscientes en 
imágenes socialmente aceptables constituye una transformación 
estética, influenciada no solo por los conflictos psíquicos, sino 
también por las contradicciones sociales de una época histórica 
o una tradición artística. Como resultado, la poesía requiere de 
un lenguaje metafórico, que permita transmitir los mensajes del 
inconsciente en una representación escénica. 

La obra literaria se comporta como una frontera permeable 
entre la fusión con el otro y el desprendimiento inevitable, entre 
la unidad insustituible con el mundo y la separación irremediable 
de este, creando de esta forma un espacio potencial. El lengua- 
je enigmático de la literatura hace alusión a la ambigiiedad del 
texto literario: por un lado, la tendencia hacia la rebelión contra 
las rígidas relaciones de poder de las estructuras sociales y contra 
los mandamientos psíquicos interiorizados en el superyó, y, por 
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el otro, la necesidad social de defender los valores culturales y 
el consenso social colectivo. Starobinsky (1970: 106) resumió 
esta ambigijedad, este espacio lingitístico intermedio, como una 
característica básica de los textos literarios: 


Ahora bien, en una definición más exacta, lo oculto es lo 
implícito, es decir, lo manifiesto contenido dentro de lo 
dicho mismo y no escondido detrás de él- pero que no po- 
demos desentrañar a primera vista. Lo oculto es una evi- 
dencia en espera de ser expuesta [...] Aún cuando uno tiene 
que admitir con Freud, que el símbolo es el que oculta o 
encubre el deseo subyacente, es precisamente también el que 


lo devela y designa. 


Exactamente es esta función ambigua de la forma literaria 
la que hizo posible representar de una forma plástica y concisa, 
mediante un lenguaje, una estructura y una acción dramática 
propias, las excitantes experiencias de la Atenas clásica del si- 
glo V a. de C., mediante el discurso trágico como una especie 
de punto culminante de la creación cultural en la Antigiiedad. 
Con el nacimiento de este nuevo género literario, la trage- 
dia, se dio la oportunidad única de elaborar parcialmente en 
una forma colectiva creativa las contradicciones culturales que 
estaban desagarrando al ciudadano de la polis en una confu- 
sa época de transición histórica. Mediante la frontera creati- 
va entre develamiento y desfiguración de las contradicciones 
tanto internas como externas de una época de ruptura cultu- 
ral, se produjo con la tragedia una nueva forma literaria que 
ha impregnado decisivamente la cultura occidental hasta el 
presente. El discurso trágico construyó un espacio intermedio 
entre la ruptura con las antiguas tradiciones religiosas y los 
nuevos principios culturales de la democracia por una parte, y 
la continuidad de aquellos valores culturales que posibilitaban 
la permanencia de la sociedad, por otra. En síntesis, se podría 
concluir que esta función ambigua de la forma literaria, que la 
acerca íntimamente a los componentes inconscientes presen- 
tes en el texto, la convierte en un elemento fundamental para 
la interpretación psicoanalítica. 


EL ENIGMÁTICO LENGUAJE DE LA POESÍA 


La creación poética está asentada en un espacio intermedio, 
que logra transmitir estas imágenes internas y borrosas del in- 
consciente en un lenguaje discursivo provisto de una sintaxis y 
una estructura gramatical propias. El texto literario promueve 
un lenguaje colectivo, cuando pretende crear una obra pública 
para un lector anónimo; sin embargo, debe estar permeado por 
un lenguaje ambiguo, algo así como un lenguaje enigmático o 
misterioso. 

Tanto la poesía como la mitología se apropian de un len- 
guaje emblemático, constituido por representaciones alegóricas, 
imágenes plásticas y figuras metafóricas. Ya Aristóteles afirmó 
que el lenguaje de la poesía, y específicamente el de la tragedia, 
debería ser oscuro y misterioso, lo cual se lograría por medio de 
expresiones extrañas como metáforas, palabras ambiguas o glosas 
(Poética, XXII: 106). Mediante la ambigiedad del lenguaje lite- 
rario, de las imágenes impenetrables del drama, el autor es capaz 
de representar mejor la multiplicidad psíquica en la vida interior 
de los protagonistas. En la tragedia griega, como reino interme- 
dio asentado entre las antiguas narraciones míticas y las nuevas 
capacidades literarias del artista, se despliega un nuevo lenguaje 
que logra exponer de forma palpable y plástica la tensión entre 
la concientización sobre los deseos inconscientes y la represión 
de ellos. 

En el lenguaje literario o mítico y, en el discurso trágico tam- 
bién, el autor debe crear una especie de equilibrio entre el de- 
velamiento y el encubrimiento de lo inconsciente, mediante la 
creación de nuevos mundos internos y externos potencialmente 
realizables, en los cuales también lo prohibido logra encontrar su 
lugar. Por un lado, el poeta procura transgredir los límites im- 
puestos por la cultura; por otro, no puede ceder totalmente ante 
los deseos oscuros de la colectividad, debido a que ello mostraría 
de forma muy evidente el placer encubierto del inconsciente, 
convirtiéndolo de esta manera en algo repudiable. 

En este sentido, él debe esforzarse por conseguir un equili- 
brio entre las dos tendencias irreconciliables. El goce en la sa- 
tisfacción del deseo constituye, como recurso de seducción, un 
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componente esencial de la obra literaria; no obstante, el texto 
debe poder mitigar lo escandaloso o abyecto del deseo prohi- 
bido por medio de su forma estética. Sobre esto, Freud (1908: 
1348) afirmó lo siguiente: “El poeta mitiga el carácter egoísta 
del sueño diurno por medio de modificaciones y ocultaciones, y 
nos soborna con el placer puramente formal, o sea estético, que 
nos ofrece la exposición de sus fantasías”. Tal goce adicional, 
que el autor facilita al lector por medio de la transformación 
de lo repugnante de los impulsos inconscientes en lo literario, se 
llama prima de atracción o placer preliminar (Verlockungsprámie 
o Vorlust). Según Freud, esta seducción por parte de la creación 
poética puede ser considerada como la verdadera Ars poetica. 

La literatura, el arte o los sueños mismos, pero también el 
mito y los rituales, son creaciones culturales que trascienden el 
orden lógico del lenguaje articulado. De acuerdo con Langer 
(1942), estas experiencias responden más bien a la estructura de 
los símbolos presentativos, es decir, a aquellas formas de simbo- 
lización que trascienden el nivel de la discursividad y el orden 
lógico del lenguaje objetivo, compartido socialmente. En los 
símbolos discursivos, que caracterizan este lenguaje colectivo, los 
significados tienden a ser fijos y univocos. Por el contrario, en 
el nivel simbólico presentativo, el significado de las palabras o de 
las imágenes fluye de forma indeterminada. Estos son más bien 
símbolos complejos, variables y polivalentes. 

En este sentido, Lorenzer (1986) propuso que los símbolos 
presentativos o los símbolos sensoriales inmediatos, como él los 
llamó, están referidos primordialmente a lo no simbolizable 
lingilísticamente, a aquello indecible, más cercano a la forma 
de funcionamiento del inconsciente. Esta forma de simboliza- 
ción corresponde más bien a aquellas experiencias subjetivas 
que sirven de fundamento tanto a la fantasía y a los sueños, 
como al arte, el mito y los rituales. Por el contrario, los símbolos 
discursivos propios del lenguaje social articulado, corresponden 
más bien al discurso ante todo objetivo de la tecnología, las 
ciencias o la filosofía. Este es un lenguaje donde la estructura 
lingúñística y los significados responden a principios generales y 
constantes, como por ejemplo, las leyes de la gramática, la sin- 
taxis y la retórica, principios que conforman una comunidad de 


sentido compartido colectivamente, una forma de simbolización 
que trasciende lo individual y se aleja de la experiencia subjeriva, 
aunque sin abandonarla nunca. 

Es en la confluencia entre estas dos formas de simbolización 
donde la literatura y el mito se entrecruzan. Ambos se ubican, 
como experiencias culturales por encima de las individuales, 
en un espacio intermedio entre los deseos inconscientes más 
cercanos a la experiencia subjetiva de los individuos o grupos, 
por un lado, y las normas, valores y roles sociales comparti- 
dos colectivamente, que se instauran durante los procesos de 
socialización, por otro. Ambos son manifestaciones simbólicas 
presentativas, localizadas en el límite entre el orden objetivo del 
lenguaje compartido y el ámbito de lo indecible, más cercano 
al funcionamiento propio de la fantasía y los sueños. Son crea- 
ciones lingitísticas, pero trastrocan el lenguaje social ordinario. 
Más que por conceptos formales, las creaciones míticas o ar- 
rísticas están conformadas por medio de símbolos sensoriales 
inmediatos, que expresan de forma directa las experiencias de 
vida subjetivas, es decir, son narraciones o formas de representa- 
ción de los mundos de la vida. Me refiero a aquellas experiencias 
subjetivas e intersubjetivas que surgen como producto de las 
prácticas sociales, los sistemas institucionales y las tradiciones 
culturales, sobre las cuales se fundan las diversas formas de re- 
producción cultural e integración social. Si bien ambas formas 
de creación cultural utilizan el lenguaje social como medio de 
expresión fundamental, lo hacen de una forma particular que 
hace posible una mayor cercanía con las manifestaciones intra- 
psíquicas, es decir, con los deseos inconscientes no solo indivi- 
duales sino también grupales y colectivos. 

Si nos referimos brevemente a los textos narrativos biográfi- 
cos, vinculados de forma muy cercana con experiencias de la vida 
cotidiana, se podría afirmar que aunque no pertenecen al campo 
literario o poético, tampoco pertenecen al ámbito de la ciencia 
o la filosofía. Nos encontramos con un espacio narrativo inter- 
medio, que si bien utiliza el lenguaje compartido socialmente, 
propio de los símbolos discursivos, se acerca más a las experien- 
cias subjetivas del narrador y de la relación intersubjetiva entre 
la investigadora y el sujeto investigado. Se puede afirmar que 
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en esta relación intersubjetiva se pone en escena un juego de 
intercambio de componentes transferenciales y contratramste- 
renciales, entre los participantes, que no existe en el caso de los 
textos literarios —en este último solo tenemos los componentes 
contratransferenciales del intérprete hacia el texto—.% Estas ex- 
periencias transferenciales y contratransferenciales producto de 
la relación intersubjetiva constituyen la vía principal para acer- 
carse a los componentes inconscientes puestos en escena en los 
textos narrativos de carácter biográfico. Mientras que la forma 
y el lenguaje literario, y su impacto sobre el lector constituyen 
la vía de acceso principal al inconsciente en la interpretación de 
textos literarios, la puesta en escena de fantasías inconscientes en 
la relación intersubjetiva entre los participantes constituye la vía 
de acceso en el caso de los textos narrativos. En este último caso 
me refiero no solo a la relación concreta durante el encuentro 
intersubjerivo, sino también a la relación posterior del intérprete 
con los textos producidos durante el proceso de investigación, 
En este punto quisiera enfatizar, manteniendo la perspecti- 
va de Lorenzer (1986), la ambigiedad del sentido textual. Los 
dos contenidos escénicos que tanto en los textos literarios como 
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66  Deacuerdo con Laplanche y Pontalis (1967) la transferencia “*...designa, en psi- 
coanálisis, el proceso en virtud del cual los deseos inconscientes se actualizan 
sobre ciertos objetos, dentro de un determinado tipo de relación establecida y, 
de un modo especial, dentro de la relación analítica. Se trata de una repetición 
de prototipos infantiles, vivida con un marcado sentimiento de actualidad. Casi 
siempre lo que los psicoanalistas denominan transferencia, sin otro calificati- 
vo, es la transferencia en la cura”. (439) El concepto de contratransferencia la 
definen asi los autores: “Conjunto de las reacciones inconscientes del analista 
frente a la persona del analizado y, especialmente, frente a la transferencia de 
este” (Jbid., 84). En el caso de la interpretación de textos y la investigación 
social cualitativa o enopsicoanalítica también nos encontramos con experien- 
cias transferenciales y contratransferenciales significativas para el proceso de 
conocimiento. En el caso de los textos literarios, las reacciones contratrans- 
ferenciales se refieren a las reacciones subjetivas que se producen en el o la 
intérprete a partir de su relación escénica con el texto literario. Mientras que en 
el caso de los textos narrativos se hace referencia a las reacciones transferen- 
ciales del sujeto investigado y las reacciones contratransferenciales del sujeto 
investigador, como experiencias que surgen de la relación intersubjetiva que se 
desarrolla durante todo el proceso de investigación, es decir, antes, durante y 
después del encuentro concreto entre los participantes. 


biográficos conforman una unidad, se convierten en el punto 
de partida de la interpretación de textos psicoanalítica y socio- 
histórica. El sentido del texto se desarrolla mediante la interrela- 
ción entre el nivel del significado manifiesto, propio del lenguaje 
discursivo, y la estructura de sentido latente en el texto, que está 
unida a las imágenes internas del sistema de ordenamiento in- 
consciente. Siguiendo a Lorenzer, el texto como estructura sim- 
bólica dispone de dos sistemas autónomos de ordenamiento, es 
decir, que cada uno de estos sistemas de ordenamiento posee una 
estructura interna propia, mientras que juntos conforman a la 
vez una totalidad, una integridad singular. 

Por una parte, tenemos las experiencias sensoriales tempranas, 
que configuran el orden de lo inconsciente y que solo parcial- 
mente pueden ser “asidas” —o del todo no— mediante palabras. 
Estas pueden expresarse fundamentalmente mediante imáge- 
nes internas como en los sueños, en imágenes externas tangi- 
bles como en las obras de arte o la literatura, o mediante ma- 
nifestaciones intermedias entre lo interno y lo externo, como, 
por ejemplo, las contradicciones, los silencios o los tonos de 
voz presentes en las diferentes escenas y en la estructura mis- 
ma de la narración en los textos biográficos. Estas experiencias 
sensoriales tempranas son las imágenes de recuerdos escénicos 
inmediatos, denominados por Freud (1915a) representaciones 
de cosa. Por otra parte, tenemos las experiencias de vida capaces 
de conciencia, que pueden ser comprendidas mediante el orden 
lógico y la estructuración gramatical del lenguaje discursivo; 
son aquellas experiencias conscientes que constituyen el sen- 
tido manifiesto del texto. Sobre lo anterior, se puede citar la 
conocida fórmula de Freud (1915: 2081): “La presentación 
consciente integra la imagen de la cosa más la correspondiente 
presentación verbal, mientras que la imagen inconsciente es la 
presentación de la cosa sola”. 

Por un lado, encontramos en los símbolos lingisísticos la 
unión de dos diferentes sistemas de sentido: el nivel de los com- 
plejos de vivencia escénicos (cercanos al inconsciente) y el nivel 
del lenguaje discursivo, Por otro lado, encontramos en la plas- 
ticidad de los símbolos sensoriales inmediatos, en el lenguaje 
literario y de una manera menos clara, en el lenguaje de los 
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textos narrativos— no solo una fusión creativa de estos dos siste- 
mas de ordenamiento, sino también dos escenas semejantes, dos 
formas de experiencia escénicas. En los símbolos presentativos, el 
lenguaje poético o narrarivo forma en sí mismo una estructura 
escénica, que al mismo tiempo esconde una multiplicidad de 
experiencias, es decir, que estos símbolos no pertenecen a una 
estructura de sentido lógica o cerrada sino más bien abierta, des- 
dibujada y difícil de desentrañar. Para el acercamiento metodo- 
lógico a esta multiplicidad de los símbolos sensoriales inmedia- 
tos se requiere de diferentes momentos de interpretación, a los 
cuales me voy a referir posteriormente. Antes voy a realizar una 
breve digresión sobre la mitología como creación cultural y su 
relación con la ambivalencia entre develamiento y mistificación 
de contenidos inconscientes, de manera que quede más clara la 
íntima relación entre el lenguaje poético-literario y el lenguaje 
característico de los mitos. 


LA FUNCIÓN SOCIAL DE LA MITOLOGÍA 
COMO CREACIÓN CULTURAL 


La mitología se podría caracterizar, de acuerdo con Heinrich 
(1982), como el conjuno de las historias legendarias que narran 
la vida de dioses, héroes, y sucesos primordiales, historias que 
tienen lugar en un espacio y un tiempo sagrados, es decir, que 
responden a un fundamento religioso o espiritual. Los persona- 
jes, sucesos y lugares míticos, siguiendo a este autor, siempre es- 
tán ligados a los orígenes como cualidad básica, es decir, siempre 
están asociados con los poderes del origen. 

En este sentido, la genealogía, considerada como la referen- 
cia a las fuentes primigenias de las cuales se procede, constituye 
la función principal de los mitos. Las narraciones míticas son 
historias inmemoriales sobre las raíces colectivas, sobre aquellos 
fundamentos culturales que conformaron los orígenes de un 
pueblo y posibilitaron el nacimiento de algo nuevo. La mitología 
se encarga de mediatizar la relación primordial con los orígenes, 
de hacer posible un acercamiento a estos orígenes y, de esta for- 
ma, una transferencia de los saberes y poderes originarios hacia 


aquellos que se derivan de estos. En otras palabras, el mito forma 
una especie de puente entre un pasado lejano, un presente mo- 
mentáneo y un futuro posible. 

En la mitología como creación cultural surge una tensión 
irresoluble entre la separación, el inevitable desprendimiento de 
los orígenes, y la unión, la recurrente nostalgia por regresar al 
comienzo. La ruptura con las tradiciones culturales y familiares, 
con un pasado compartido socialmente, es la condición funda- 
mental que permite el surgimiento del cambio. Al mismo tiem- 
po, la separación de los orígenes, que hace posible el nacimiento 
de lo particular, de la diferencia, implica la amenaza del abando- 
no, de la soledad, del no reconocimiento social, riesgo que deben 
asumir aquellos que pretenden trascender sus orígenes. El riesgo 
que la ruptura con la tradición inevitablemente implica provoca 
el deseo del retorno, de volver a los orígenes. El anhelo primitivo 
por regresar nace como una forma de enfrentar la amenaza de la 
separación, de la vida propia como desgarramiento, como una 
ruptura sin continuidad. Surge un ansia interna por evocar aque- 
llos poderes primigenios de los cuales se procede, aquellas figu- 
ras, sucesos y lugares primordiales que conformaron los orígenes. 
Heinrich (1982: 15) describió esta dialéctica de la procedencia de 
la siguiente forma: 


Nacer del origen significa por una parte proceder del ori- 
gen, cargar el poder del origen. Por otra parte significa des- 
prenderse del origen, evadirse del origen. El que se ha esca- 
bullido del origen adquiere frente al origen la autonomía 
—hasta la angustia y la impotencia de sentirse abandonado 
por el origen que él carga— Y la pérdida de la autonomía, 
por el contrario, es el precio que debe pagar aquel que per- 
severa en el origen hasta el sacrificio del sí mismo en el 
origen devorador. 


El enfrentamiento con los orígenes míticos comprende, por 
lo tanto, un doble movimiento. Por un lado, está la tendencia 
a la subversión, a la protesta frente a un pensamiento mítico 
endurecido. El sujeto se rebela contra el sometimiento a los po- 
deres de los dioses, del destino o de la naturaleza, aquellas fuerzas 
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que aparecen como eternas o invariables. Por otro lado, está la 
posibilidad de volver a los orígenes como un proceso creativo, 
por medio de la autorreflexión sobre los caminos posibles y la 
recreación de la realidad con fines siempre nuevos. Este doble 
movimiento significa un deslinde de los orígenes, no a partir de 
un abismo insalvable, sino por medio de una ruptura mediati- 
zada, de un retorno que implique, a su vez, la separación y la 
autonomía del sujeto. 

En este juego de intercambio entre fusión y separación, en- 
tre ruptura y continuidad con las tradiciones culturales y las 
prácticas sociales, se hace explícita la función social del mito 
como instancia formadora de la identidad cultural de los pue- 
blos. En tanto creaciones culturales primordiales, los mitos se 
conforman a partir de la interacción entre, por una parte, la 
realización de fantasías y deseos inconscientes colectivos y, por 
otra, la simbolización de aquellas prohibiciones y mandamien- 
tos sociales que los pueblos deben producir como fundamento 
de la vida en común. 

De acuerdo con Lorenzer (1981a), los mitos constituyen 
narraciones sobre relaciones de parentesco, valores culturales y 
estructuras sociales, que son escenificadas en el juego de inter- 
cambio entre formas de interacción subjetivas y relaciones so- 
ciales objetivas, es decir, en el límite entre la realidad psíquica y 
la realidad social. Los mitos son imágenes simbólicas colectivas 
fundadoras de la identidad cultural, representaciones que perso- 
nifican formas posibles de solución de aquellas situaciones con- 
flictivas centrales en la vida en sociedad. 

La tensión irresoluble entre el nacimiento y la muerte, el 
enfrentamiento con los dioses y el deseo de inmortalidad, el 
encuentro con los otros en el amor, la solidaridad y la guerra, 
y la complejidad social de las relaciones de poder, constituyen 
campos problemáticos fundamentales para los mitos. Estas son 
experiencias de vida básicas, representadas en las historias míti- 
cas por medio de polos contrarios que se complementan entre 
sí, como por ejemplo: la oposición entre naturaleza y cultura, el 
enfrentamiento entre el mundo de los dioses y el de los seres hu- 
manos, el conflicto entre los géneros o las diferencias generacio- 
nales. Los mitos cobran vida en la experiencia cotidiana de las 


comunidades por medio de las prácticas rituales, las tradiciones 
culturales y las formas de organización social que se desarrollan 
a partir de la relación indisoluble entre los individuos y la colec- 
tividad. Según Lorenzer (1981a: 35), tanto en los mitos, como 
en los rituales, se cruzan los dos movimientos que determinan 
la formación de símbolos: “el camino desde la sensibilidad in- 
consciente hacia la conciencia y la tensión entre individualidad 
y colectividad...”. 

En los mitos, como representaciones colectivas, como tam- 
bién en los rituales, como acciones colectivas- se personifican 
los fundamentos simbólicos necesarios para la temprana forma- 
ción de la identidad de grupos o sociedades en las que estos se 
han desarrollado. Como formas de simbolización primordiales, 
los mitos poseen una doble función en relación con el conflicto 
inevitable entre, por un lado, las normas sociales, las tradicio- 
nes culturales y los roles institucionales de una sociedad, y, por 
otro lado, los deseos inconscientes colectivos, que se enraizan en 
las fantasías originarias de la población. Por una parte, cumplen 
una función simbolizadora en relación con las formas de vida 
reconocidas socialmente y al mismo tiempo en relación con los 
proyectos de vida potenciales dentro de un período determina- 
do, es decir, los mitos albergan una facultad iluminadora y una 
capacidad de concientización. Por otra parte, encierran una dis- 
torsión que funciona como desimbolización de mundos de la 
vida conflictivos, que, en tanto elementos incontrolables y per- 
turbadores o amenazas inciertas, afectan el orden social; en otras 
palabras, me refiero a la parte mistificadora de los mitos, que se 
les ha atribuido desde hace largo tiempo atrás. 

A este respecto, se puede destacar, de acuerdo con Bosse 
(1993), la doble función restrictiva y liberadora de la regresión 
en los rituales, es decir, la función de simbolización y al mismo 
tiempo de desimbolización que caracteriza no solo los mitos sino 
también los rituales. A partir de esta relación es posible com- 
prender mejor el vínculo íntimo que existe entre el mito y el 
ritual. Sin pretender abordar este complicado tema, se podría 
afirmar que tanto los mitos como los rituales implican un doble 
movimiento, por un lado, hacia la restricción y, por otro, hacia la 
liberación de sentimientos y fantasías inconscientes. 


ANÁLISIS DE FORMA Y CONTENIDO EN LA 
INTERPRETACIÓN DE TEXTOS 


Acercándonos de nuevo a la propuesta metodológica, me in- 
teresa abordar a continuación, como un segundo momento de la 
interpretación de textos, la importancia que tiene el análisis de 
la forma y el contenido en ella. Este segundo momento consis- 
te, sobre todo, en sistematizar el análisis de la relación primaria 
entre el lector y el texto, de la que hemos venido hablando, y 
profundizar en ello. Esta doble consideración de contenido y 
forma implica no solo la comprensión del texto con base en las 
narraciones en torno al drama intersubjetivo puesto en escena, 
sino también la interpretación mediante un enfrentamiento con 
la estructura formal del texto (Bosse, 1996 y 1998). En otras 
palabras, la interpretación de textos socio-psicoanalítica abarca 
dos elementos fundamentales: por un lado las manifestaciones 
de contenido que se expresan como dramatización de proyectos 
de vida particulares y, por otro lado, la forma de los discursos y 
de las actuaciones de los personajes en el drama, así como la es- 
tructura de la narración presente en un texto. Este vínculo entre 
forma y contenido constituye una herramienta esencial para la 
interpretación de los contenidos latentes a los que se pretende 
acceder, más cercanos a las manifestaciones inconscientes pre- 
sentes en las narraciones, ya sean literarias o biográficas. 

En el caso de la interpretación de textos literarios, se trabaja 
tanto con el contenido escénico que se mueve entre los bordes 
de la realidad histórica y la creación literaria, como de las formas 
estéticas y estructurales, mediante las cuales la obra procura evo- 
car en el lector el placer de la satisfacción prohibida del deseo. En 
este sentido, resulta fundamental trabajar con las figuras y for- 
mas lirerarias mediante el análisis tanto del marco textual como 
también de los discursos y las estructuras de acción, por medio 
de las cuales el autor logra sostener el goce identificatorio del lec- 
tor y su propio placer narcisista. De forma semejante, en el caso 
de los textos narrativos de carácter biográfico se trabaja tanto 
con los contenidos narrados por el sujeto de investigación —las 
experiencias de vida que se evocan en la narración, como con 


la estructura formal de la narración, es decir, la forma y el estilo 
mediante el cual el sujeto narra sus experiencias y construye una 
relación intersubjetiva con el investigador o la investigadora. En 
este caso, la forma literaria es sustituida por la relación intersub- 
jetiva que se pone en escena entre los participantes y que cons- 
tituye el marco en que se estructuran las escenas narradas. La 
empatía, la cercanía o el distanciamiento emocional, la atracción 
o el rechazo entre los participantes, constituyen las condiciones 
a partir de las cuales se construye una estructura narrativa que le 
da forma a los contenidos escénicos. 

En la interpretación de textos, este análisis de forma y conte- 
nido se despliega a partir de dos movimientos de interpretación 
diferentes, entrelazados entre sí, que detallamos a continuación. 
En un primer movimiento interpretativo, las manifestaciones de 
contenido, que surgen dentro de relaciones intersubjetivas en las 
diversas escenas, se interpretan de forma independiente y se- 
cuencial. En otras palabras, el texto —ya sea drama, novela, mito 
o narración biográfica, por ejemplo—, debe ser desagregado, lo 
más cuidadosa y minuciosamente posible por el investigador, en 
escenas que queden delimitadas entre sí. Posteriormente, de to- 
das estas escenas que conforman la narración completa del texto, 
se escogen aquellas más importantes o significativas para la inter- 
pretación de este. En esta escogencia, se pone un énfasis especial 
en las escena inicial, la escena final y algunas escenas principales 
del texto, es decir, aquellas centrales en la narración. Una vez 
escogidas estas escenas, se desarrolla por separado, con respec- 
to a cada una de ellas, una interpretación detallada a partir de 
las asociaciones del o los intérpretes. Esta consiste en un primer 
juego de intercambio entre el sentido discursivo manifiesto del 
texto y la estructura del sentido inconsciente, que surge a partir 
de estas primeras asociaciones del intérprete en torno a las esce- 
nas escogidas. Una vez trabajadas todas las escenas por separado, 
se comparan y contrastan entre sí las tesis o conclusiones más 
importantes que surgieron de las diversas interpretaciones par- 
ciales, con el fin de encontrar en la interpretación uno o varios 
hilos conductores. 

En un segundo movimiento interpretativo, se trabaja de for- 
ma sistemática con la estructura formal del texto. En el caso de los 
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textos literarios, se pretende comprender mejor las condensacio- 
nes plásticas presentes en el texto, analizando el lenguaje urtili- 
zado, las acciones y los roles desempeñados por los personajes, 
así como la estructura dramática del texto. En el caso específico 
de las tragedias, por ejemplo, se trabaja no solo con el análisis 
formal de los diálogos, los monólogos y los cantos líricos, sino 
también con el análisis del desarrollo o la estructura escénica de 
la obra en sus diferentes momentos dramáticos. En el caso de los 
textos narrativos, la estructura formal de la narración, es decir, 
la forma en que se entretejen las escenas narradas y las relaciones 
entre personas nombradas, sus posiciones, así como la relación 
intersubjetiva entre el narrador y el investigador, ocupa también 
un nivel central en este primer acercamiento a los contenidos 
larentes presentes en la narración. 

En este segundo movimiento interpretativo, vinculado con 
la estructura formal del texto, ya sea literario o biográfico, la 
interpretación sistemática de las imágenes, las metáforas, los lu- 
gares vacíos o las contradicciones presentes en la narración des- 
empeñan un papel esencial. El análisis de la estructura formal 
del rexto permite un acercamiento a aquellos componentes de la 
narración que provocan rupturas, discrepancias, incoherencias o 
sinsentidos en la narración y que justamente permiten un mayor 
acercamiento a la estructura del sentido inconsciente. 

Desde el fundamento metodológico de la hermenéutica, 
tanto una obra literaria como una narración biográfica son 
consideradas una “escenificación” de formas de interacción y 
relaciones familiares subjetivas que ocurren dentro de un con- 
texto colectivo. Por esta razón, una vez trabajados en detalle 
estos dos movimientos interpretativos sobre forma y conteni- 
do, es fundamental contrastar de forma sistemática los datos 
obtenidos mediante diversas formas de triangulación de los 
daros. El trabajo sistemático con estas formas de triangulación 
lo consideraré como un tercer y un cuarto momento de la in- 
rerpretación. Estas formas de triangulación constituyen recur- 
sos metodológicos que funcionan como una especie de terceros 
sociales que permiten tomar distancia de la relación dual de la 
investigadora con los textos, o con los sujetos de investigación. 
En primera instancia, como parte de un tercer momento en 


la interpretación, tanto los fundamentos teóricos como el con- 
rexco sociológico, ernográfico e histórico del texto, constituirán 
dos primeras formas de triangulación de los datos. En una se- 
gunda instancia, como parte de un cuarto momento en la in- 
rerpreración, tanto el análisis sistemático de las experiencias de 
transferencia y contracransferencia durante todo el proceso de 
investigación, como el análisis de la historia de recepción del 
texto o, en su caso, el estado del arte sobre el tema investigado, 
constiruirán también dos formas de triangulación de los datos. 
Es importante aclarar que estos diversos momentos del proceso 
de interpretación y sus formas de triangulación correspondien- 
tes no se consideran etapas lineales, sino recursos metodológicos 
que pueden intercambiarse y coexistir. 


DoBLE PERSPECTIVA DE LAS RELACIONES OBJETALES 
Y DEL CONTEXTO CULTURAL 


Para el desarrollo de este tercer momento de la interpreta- 
ción de textos desde una óptica social-psicoanalítica siguiendo 
el método de la hermenéutica profunda y el ernopsicoanálisis, se 
debe trabajar con una doble perspectiva. Se trata de un juego de 
intercambio entre imágenes internas, que pertenecen a la dimen- 
sión de los mundos de la vida, y el contexto social del texto, es 
decir, el escenario ernológico, sociológico y cultural, que por un 
lado se encuentra representado en el texto y por otro representa 
el contexto histórico real del autor. Este doble movimiento de 
interpretación abarca tanto los mundos de la vida subjetivos como 
las imágenes colectivas de mundo que se encuentran dramatizados 
ya sea en una obra literaria o en un texto narrativo. El análisis de 
las intrincadas relaciones entre el individuo y la sociedad, entre 
las historias de vida individuales y la realidad socio-histórica en 
la que estas cobran sentido, conforma un principio fundamental 
para poder interpretar adecuadamente la complejidad de los tex- 
tos literarios o narrativos. 

A continuación, voy a analizar los dos niveles que conforman 
este tercer momento en la interpretación de textos, utilizando 
el ejemplo de las tragedias, para exponer mejor la perspectiva 


interdisciplinaria que caracteriza esta propuesta metodológica. 
En un primer nivel, se procura descifrar el sentido inconsciente 
del texto por medio de la interpretación de las experiencias de 
vida interiores representadas en las imágenes, en las escenas y en 
las figuras literarias. Mediante la interpretación psicoanalítica, se 
intenta desentrañar los proyectos de vida subjetivos que han sido 
excluidos del consenso social, es decir, las experiencias de vida 
inconscientes que están simbolizadas en la estructura escénica y 
en la acción dramática desarrollada por los personajes. 

En la intimidad de las relaciones familiares y de parentesco 
que configuran la estructura dramática de las tragedias u obras 
literarias se ponen en escena una multiplicidad de situaciones de 
vida conflictivas que hacen referencia a fantasías inconscientes 
colectivas que trascienden la experiencia individual del autor. 
Pasando por el incesto o relaciones de amor prohibidas, los sen- 
timientos de culpa o vergienza, hasta llegar a la sed de venganza, 
la envidia o incluso el asesinato entre familiares cercanos o ami- 
gos, nos encontramos con una amplia gama de experiencias de 
vida subjetivas que han sido prohibidas socialmente y que for- 
man parte de los tabúes o restricciones colectivas que organizan 
la vida en sociedad. Interesa develar aquellas fantasías o deseos 
inconscientes que están ocultos en las imágenes literarias, que 
trascienden el lenguaje y el consenso social. Este develamiento 
de los componentes inconscientes presentes en los textos se desa- 
rrolla necesariamente con base en los fundamentos conceptuales 
de la teoría psicoanalítica, que en el caso de esta investigación 
se trabaja desde una perspectiva crítica feminista. Por lo tanto, 
la reflexión teórica constituye un componente esencial de la in- 
terpretación psicoanalítica, que no obstante, paradójicamente, 
debe postergarse lo más que se pueda para dejar que las asocia- 
ciones libres del intérprete fluyan en los primeros momentos de 
la interpretación. No obstante, ya en este tercer momento de 
la interpretación, la reflexión teórica, como una primera forma 
de triangulación de los datos, constituye el instrumento principal 
para sistematizar la interpretación de los componentes incons- 
cientes presentes en los textos. 

En un segundo nivel, se pretende interpretar la realidad social 
e histórica que se encuentra escenificada en la obra literaria, es 


decir, el panorama cultural específico que conforma el marco ob- 
jetivo que le da sentido a los mundos de vida subjetivos represen- 
tados en el texto —y que desde la perspectiva de esta investigación 
constituye una segunda forma de triangulación de los datos. Me 
refiero, en una primera instancia, al mundo social ficticio drama- 
tizado propiamente en la obra como creación literaria. Este no se 
puede confundir con el contexto cultural en el cual la obra fue 
escrita y al cual pertenece el autor como sujeto histórico. 

En el texco mismo está representado un mundo social ficti- 
cio, que tiene una autonomía relativa con respecto a la realidad 
social e histórica de la época. Este mundo social puesto en es- 
cena en la obra literaria debe ser comprendido por medio de 
su contraste con el mundo social real. En este caso, me refiero 
a los componentes etnográficos, socio-históricos y mitológicos 
mediante los cuales las escenas del drama cobran sentido y ad- 
quieren un marco de referencia culcural, Por ejemplo, las imá- 
genes sobre la feminidad y sobre las relaciones entre los géneros 
desarrolladas en las tragedias griegas adquieren sentido al ser 
contrastadas con el sistema de normas y valores que conforman 
el consenso social de la época. En este sentido, es importante 
explorar la distancia existente entre las imágenes colectivas de 
mundo, conformadas por las figuras y escenas literarias, y la 
realidad socio-histórica a la cual pertenece el autor y en medio 
de la cual fue escrito el texto, 

Al respecto, es importante analizar de qué forma en los pro- 
tagonistas y en sus acciones, se personifican proyectos de vida 
excluidos del consenso social hegemónico durante la época, por 
medio de la identificación y la des-identificación con respecto a 
las tradiciones familiares, sociales y culturales, puestas en escena 
en la obra, es decir, hasta qué punto los mundos de la vida re- 
presentados en las acciones de los personajes están al servicio de 
la desimbolización o de la resimbolización de proyectos de vida 
individuales o colectivos rechazados socialmente. Por medio del 
contraste entre las experiencias de vida interiores puestas en escena 
en el mundo social ficticio dramatizado en la obra y el mundo so- 
cial e histórico real al que pertenece la obra literaria, interesa ana- 
lizar de qué forma las fantasías representadas en el drama están al 
servicio de la represión y/o de la concientización, en relación con 
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mundos de la vida prohibidos tabuizados socialmente. En el caso 
de la Medea de Eurípides, en la interpretación se intentó desci- 
frar hasta qué punto las imágenes de mundo creadas por el autor 
tienden a reproducir fantasías inconscientes de carácter patriar- 
cal en el sentido del concepto de fantasías masculinas desarrolla- 
do por Theweleit (1977)% y, por el contrario, hasta qué punto el 
manejo de las contradicciones y la tematización de la diversidad 
en la figura de Medea están al servicio de la creación de mundos 
de la vida conscientes, de carácter más bien utópico, que tienden 
a la desmitificación de lo femenino tabuizado socialmente. 

En este sentido, es fundamental analizar cómo las imáge- 
nes sobre la feminidad, la masculinidad y las relaciones entre 
los géneros, escenificadas en la tragedia, contrastan tanto con 
el contexto socio-cultural de la Atenas clásica como con la 
mitología griega y el discurso de las tragedias. Igualmente el 
análisis con base en los aportes modernos de la crítica feminis- 
ta sobre las imágenes de feminidad en la teoría psicoanalítica 
desempeña un papel fundamental en la interpretación de la fi- 
gura de Medea y de los vínculos intersubjetivos en la tragedia. 
Esto quiere decir que es indispensable realizar la interpreta- 
ción de los componentes inconscientes en un texto cualquiera 
desde la perspectiva teórica del psicoanálisis; por lo tanto, los 
enfoques del feminismo y la teoría crítica sobre el psicoanáli- 
sis han resultado fundamentales para la interpretación de las 
imágenes de feminidad en la tragedia de Medea. Al respecto, 


67 En su estudio sobre las fantasias masculinas (Mannerphantasien) durante la 
época anterior al fascismo en Alemania, Theweleit (1977) analizó aquellas fan- 
tasías sobre la feminidad y la masculinidad, creadas por hombres, que estaban 
fundamentalmente al servicio de la producción de imágenes de mundo incons- 
cientes. En estas fantasias masculinas, el mundo estaba dividido en polarida- 
des irreconciliables, en los que la feminidad personificaba lo caótico, corporal, 
liquido, aquello que fluye sin control, y que, por lo tanto, debe ser detenido y 
encauzado por lo masculino, personificado, por el contrario, en lo duro, sólido, 
en aquello que más bien estructura y produce orden. Tanto la obsesión por lo 
monumental y por las armas de guerra como la racionalidad de la modernidad, 
aparecen como “muros o diques” protectores contra la fluidez de lo femenino 
y de todo lo amenazante, como por ejemplo, el comunismo o los judíos, condi- 
ciones que se condensan en la metáfora de la inundación roja. 


otro objetivo esencial de esta investigación consistió en tratar 
de descifrar, por medio de la interpretación de la tragedia, 
aquellos mitos y fantasías sobre la feminidad inscritos en la 
teoría psicoanalítica, que funcionan como zonas tabuizadas y 
que dificultan la comprensión de la realidad de la mujer en la 
actualidad. 

En el caso de una investigación psicoanalítica y socio-his- 
tórica, los diferentes momentos de la interpretación implican 
varias formas de triangulación de los datos que son fundamen- 
tales. Pasemos a sintetizarlas brevemente. La primera forma 
de triangulación es la interpretación de los textos a la luz de los 
fundamentos teórico-conceptuales de la investigación, que en este 
caso abarcan las complejas relaciones entre la teoría psicoana- 
lítica, la crítica feminista y la teoría social crítica, Una segunda 
forma de triangulación consiste en el análisis del contexto social e 
histórico al que pertenece la obra literaria (o los sujetos participan- 
tes en la investigación) y que, como ya lo hemos desarrollado, 
permite analizar los contrastes entre el mundo social ficticio y 
el mundo social real. 

Una tercera forma de triangulación es, en el caso de los textos 
literarios, el análisis de la historia de recepción del texto, y en el caso 
de los textos narrativos biográficos, el analisis del estado del arte o 
de los antecedentes de investigación sobre el tema específico que se 
esté investigando. Esta tercera forma de triangulación es la que 
permite contrastar la propia interpretación del rexto analizado 
con otras interpretaciones de este o con otras formas de análisis 
sobre la temática investigada. Una cuarta forma de triangulación 
se fundamenta en el análisis sistemático de la contratransferencia 
que permitiría un movimiento de oscilación entre la identifi- 
cación con el texto o los sujetos investigados y la necesidad de 
tomar distancia de ellos. 

Estas diversas formas de triangulación en la interpretación 
de textos no implican necesariamente pasos consecutivos sino 
complementarios, que se contraponen y contrastan entre sí para 


68 En este sentido, compárese Rohde-Dachser (1991: 34 y siguientes). 
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llegar a una comprensión más específica y a la vez más global de 
los datos. El objetivo central es mantener la ambivalencia en la 
interpretación, por medio de la tensión entre el análisis sisterná- 
tico de las experiencias subjetivas que surgen durante el proceso 
de investigación y el distanciamiento favorable a la objetividad, 
por medio del análisis teórico-conceptual, el análisis del contex- 
to social y el análisis de la historia de recepción del texto o del 
estado del arte. Tanto la relación subjetiva y escénica del intér- 
prete con el texto como la relación intersubjetiva entre los parti- 
cipantes en la investigación deja de ser una relación simplemente 
perturbadora para convertirse en objeto mismo de conocimien- 
to. No se pretende eliminarla ilusoriamente para dar paso a una 
pretendida objetividad científica, libre, del sujeto cognoscente, 
pero tampoco se pretende caer en un relativismo que eleve la 
subjetividad a un pedestal igualmente engañoso. Más bien, se 
pretende encontrar un punto intermedio entre el diálogo escéni- 
co con el objeto de conocimiento, es decir, el texto o los sujetos 
de investigación y el distanciamiento reflexivo y conscientizador 
frente a este. 


La RELACIÓN INTÉRPRETE-TEXTO COMO 
ESPACIO DE CONTRATRANSFERENCIA 


Finalmente, a continuación, trataré sobre el problema del 
análisis de la contratransferencia en la interpretación de textos, 
como un cuarto momento de la interpretación que debe desarro- 
llarse durante todo el proceso de investigación —que además 
constituye, desde nuestra perspectiva, una cuarta forma de trian- 
gulación de los datos—. Aunque esta tiene un papel primordial en 
el proceso analítico, el lugar que ocupa el análisis de la transfe- 
rencia y la contratransferencia en la interpretación psicoanalítica 
de la literatura, los mitos o los sucesos culturales, no ha sido 
hasta hoy discutido profundamente. Aunque no me es posible 
referirme aquí a la discusión en toda su complejidad, sí quisiera 
profundizar sobre algunos aspectos importantes al respecto. 

El análisis de la contratransferencia es justamente el aspecto 
principal que diferencia la interpretación de textos lirerarios de la 


interpretación de textos narrativos de carácter biográfico, propia 
de la investigación social cualitativa o etnopsicoanalítica. Esto 
se debe principalmente a que en el primer caso, la relación es 
entre un intérprete —o intérpretes, de ser así y un texto ya exis- 
rente, mientras que en el segundo caso se produce una relación 
intersubjetiva como base para la construcción del dato. El texto, 
en este segundo caso, es un texto construido durante el proceso 
de investigación y pertenece a este indisolublemente, es decir, el 
proceso de investigación se encuentra en los orígenes mismos del 
texto. Mientras que el rexto literario tiene una independencia 
toral tanto del proceso de investigación como de la experiencia 
subjetiva de la investigadora o intérprete, Tomando en cuenta 
estas diferencias fundamentales, a continuación voy a basarme 
principalmente en el caso de los textos literarios, mientras que 
haré referencia a los textos biográficos solo de manera compara- 
tiva, para contrastar ambas experiencias. 

El análisis de la contratransferencia en la interpretación de 
textos se refiere, en primer lugar, a una escenificación subjetiva 
experimentada por la lectora o lector en su intercambio con el 
texto, la cual posibilita, siguiendo la comprensión psicoanalíti- 
ca, la recepción de los múltiples niveles de sentido del texto. El 
primer acercamiento a la obra de arte se realiza mediante una 
identificación inicial del intérprete con ella. Este lector no debe 
asumir una posición distanciada, exclusivamente intelectual ha- 
cia el texto, más bien debe crear un juego de intercambio escéni- 
co entre este y él mismo. 

En este punto, es oportuno recurrir una vez más a Aristóteles. 
Como ya se mencionó, él propuso ya en su tiempo que una bue- 
na tragedia debería imitar acciones estremecedoras y dolorosas 
(Poética, XI: 70). No solo la espectadora, sino también quien 
escucha un relato trágico, debería experimentar horror y compa- 
sión por el protagonista. En relación con el rol de identificación 
que se produce entre el lector o espectador y los personajes en el 
texto de la tragedia, Lessing (1756) opinó, siguiendo la teoría de 
la imitación de Aristóteles, que el mejor método para elaborar 
una tragedia es desencadenar pasiones en el espectador. Al res- 
pecto, el autor propuso lo siguiente: “En breve, yo no encuentro 
ninguna otra pasión que la tragedia despierte en el espectador, más 


que la compasión [...] Las erapas son entonces las siguientes: terror, 
compasión, admiración. El eje conductor, se lama, no obstante, 
compasión; el terror y la admiración no son más que los primeros 
eslabones, el inicio y término de la compasión”. (1756: 7). 

La potencialización de la capacidad de la espectadora para 
sentir compasión, es decir, para poder identificarse con las figu- 
ras y entablar empatía con ellas, se convierte en el fundamento 
de la tragedia. Tanto las experiencias placenteras como la alegría, 
el amor o la admiración, como también aquellas que causan dis- 
placer, como el terror, la furia, la venganza, los celos y hasta la en- 
vidía, son suscitadas inicialmente por la empatía con las figuras 
del drama. No son las pasiones, ni el terror o el sufrimiento de 
las figuras mismas, sino lo parecido del espectador con ellas, su 
compasión interna, lo que constituye una condición indispensa- 
ble para el surgimiento de lo trágico. 

Ya antes del desarrollo del psicoanálisis se consideró que in- 
citar la compasión y el interés en el escenario imaginario de las 
figuras literarias constituye lo fundamental en la esfera de ac- 
ción de la literatura, en este caso, del drama. Sobre el sentido 
significativo que tienen las experiencias de vida subjetivas para 
la interpretación literaria desde una perspectiva psicoanalítica, 
Lorenzer (1986: 62) afirma lo siguiente: “La comprensión se 
fundamenta en la empatía escénica. O, formulado de otra ma- 
nera: de la empatía escénica surge la comprensión escénica”. La 
capacidad empática de la lectora-intérprete posibilita la identifi- 
cación con el complejo escénico del drama, de manera que este 
se puede vincular con proyectos de vida propios pero también 
diferenciarse de estos. El acercamiento empático con el texto 
como experiencia introspectiva de la lectora-intérprete permite 
en la interpretación psicoanalítica del texto la comprensión del 
sentido de las escenas representadas en él. 

En el caso de los textos narrativos de carácter biográfico, 
también es fundamental este proceso de empatía con los suje- 
tos de la investigación y posteriormente con los textos produci- 
dos. La particularidad estriba en que esta relación es intersub- 
jetiva y por lo tanto la empatía debe ser mutua; si no, no sería 
posible construir el texto conjunto. No obstante, esta empatía 
o compasión mutua está articulada con las relaciones de poder 


múltiples a las que pertenecen los participantes y es dentro del 
contexto particular de estas relaciones que se deben interpretar 
los datos producidos. En otras palabras, el intérprete se enfren- 
ta con un texto que no les es ajeno en sus orígenes, sino más 
bien con un texto que surge de su propia participación en una 
relación intersubjetiva con los sujetos participantes en el pro- 
ceso de investigación. Esta relación intrínseca con el dato de 
investigación se convierte en una parte fundamental del objeto 
mismo de la interpretación. 

Según Lorenzer (1986), sin embargo, el análisis no debería 
estancarse en la comprensión escénica, sino incluir también un 
entendimiento teórico, un momentum de reflexión esclarecedor. 
El autor habla de un juego de intercambio entre la empatía escé- 
nica como una forma de fusión interna con el texto y la sistema- 
tización teórica y conceptual como la capacidad de distanciarse 
del texto, Existe un juego de intercambio entre la comprensión 
del sentido y el entendimiento del sentido de las experiencias 
de vida representadas, “cuyo eje central lo conforman tanto los 
criterios de interpretación ligados a mundos de la vida concretos, 
como aquellos teóricos y esclarecedores” (1986: 64). 

El espacio de tensión creado entre la fusión del lector con 
las figuras literarias y el distanciamiento frente a los mundos de 
vida subjetivos escenificados en el texto constituye la condición 
indispensable para el análisis de la contratransferencia. La fusión 
imaginaria con la obra como espacio contratransferencial, que se 
hace posible gracias a que el texto, como una especie de objeto 
transicional, conforma un espacio potencial, debe ser abandona- 
da para lograr una mayor distancia del texto. 

El dilema existente en relación con la experiencia de la con- 
tratransferencia debería, según Pietzcker (1992), oscilar por un 
periodo largo entre la posibilidad de sostener la empatía con el 
texto y con la propia historia de vida, por un lado, y la obser- 
vación de la contratransferencia y su investigación por medio 
de una reflexión teórica, por otro. La interpretación del texto 
se puede comparar con una oscilación entre la inmanencia y la 
trascendencia del texto, entre la vinculación con las escenas in- 
terpretadas y el distanciamiento de estas; esto significa una ten- 
sión intelectual, que el intérprete solo puede sostener mediante 


149 


200 


el análisis literario, teórico y cultural, es decir, mediante la re- 
flexión acerca de la relación entre sí mismo y el texto. 

El análisis de la contratransferencia en la interpretación de 
textos literarios está en función del interés por reconocer el es- 
cenario desencadenado entre el intérprete y la obra como un 
foro científico, de manera que la interpretación literaria no sur- 
ge desde una posición defensiva contra las escenas subversivas 
presentes en la obra de arte. La separación exigida por la ciencia 
tradicional hegemónica, entre la experiencia subjetiva y el cono- 
cimiento objetivo, se pone desde esta perspectiva en entredicho. 
El íntimo vínculo entre el psicoanálisis, la teoría social crítica 
y la literatura designa una nueva relación comunicariva con la 
ciencia, cuya función es dominar tanto psíquica como social- 
mente este espacio vivencial incierto que se encuentra más allá 
del marco terapéutico: 


El análisis de la contratransferencia no solo busca eliminar los 
efectos inhibidores de conocimiento de esta; pretende aún más: 
recurrir a ella como instrumento de conocimiento. Se trata 
de permitir reacciones subjetivas, observarlas e intuir desde 
ellas estas escenas, en las cuales los intérpretes se encuentran 
con el texto. A partir de allí, ellos pueden seguir preguntando 
sobre la efectividad potencial del texto. Es especificamente por 
esto, que los sentimientos y fantasías propios despertados por 
la obra, incluso las reacciones físicas propias, se convierten en 
objeto de atención del psicoanálisis. (Pierzcker, 1992: 35) 


Por medio de la relación entre el intérprete y el texto se 
construye un espacio intermedio en el cual la tendencia defen- 
siva del proceso de simbolización y el componente develador 
y concientizador de la formación de sentido en el lector en- 
tran en juego como tendencias contradictorias. Según King 
(1995), la transferencia se convierte en un espacio potencial en 
el que no solo surgen tendencias defensivas inconscientes y re- 
sistencias obstaculizadoras, sino en el que también se posibilita 
una elaboración creativa de nuevos conocimientos. Mediante 
el análisis de la transferencia como un proceso creativo com- 
partido, se conforma en la relación terapeuta-paciente o, en la 


relación entre el intérprete y el texto, una nueva experiencia 
interna de autorreflexión, en la cual está representada la posi- 
ción de un tercero. 

De forma semejante, en el caso de la investigación social 
cualitativa o etnopsicoanalítica, en la que se produce una re- 
lación intersubjetiva entre uno o varios investigadores o inves- 
tigadoras y los sujetos participantes en el proceso de investi- 
gación, las experiencias transferenciales compartidas también 
constituyen un espacio potencial. En este espacio se crea un 
conocimiento compartido que posibilita una nueva experiencia 
de autorreflexión conjunta. Esta nueva experiencia implica la 
posibilidad de que los participantes experimenten la presencia 
del otro y se experimenten a sí mismos desde una nueva mirada 
que les permita el acceso a un conocimiento novedoso para am- 
bos. Este nuevo conocimiento constituye un espacio potencial, 
percibido como una especie de tercero, que surge del inter- 
cambio intersubjetivo de experiencias diversas que pueden, no 
obstante, favorecer o dificultar, a la vez, la autorreflexión en los 
participantes. Sobre todo cuando se produce una relación dia- 
lógica entre los sujetos investigadores y los sujetos investigados, 
en la que la asimetría se relativiza sin desaparecer, este espacio 
potencial donde surge un conocimiento nuevo cobra mayor 
relevancia para el proceso de investigación, de tal manera que 
este espacio intersubjetivo entre los participantes se convierte 
en objeto mismo de conocimiento. 

La producción de conocimiento mediante el trabajo de una 
tríada creativa se manifiesta no solo en el proceso analítico mis- 
mo, sino también en la interpretación de textos tanto literarios 
como biográficos. La comprensión lograda mediante el análisis 
de la transferencia se puede considerar, siguiendo a King (1995), 
como el origen de una escena primaria creativa, en la cual los 
movimientos de fusión y separación que ocurren entre los par- 
ticipantes posibilitan el reconocimiento de la diferencia y de la 
mutua dependencia entre los géneros. Esta nueva “comprensión 
de la radicalidad de la transferencia”, en el sentido de un proceso 
de creación, de un espacio creativo en el cual se produce nuevo 
conocimiento, se considera metodológicamente constitutiva de 
la interpretación de textos, 
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Los deseos, fantasías y angustias inconscientes que se esce- 
nifican internamente en el intérprete mediante el “dejarse ir” 
en el proceso de interpretación pueden considerarse como un 
primer momento de la comprensión. De acuerdo con Bosse, se 
puede afirmar que las perturbaciones que surgen de la relación 
entre el investigador y los sujetos investigados —o en este caso, 
entre el intérprete y el texto— personifican aquello extranjero 
para el sí mismo o para la propia cultura: “Las obstinadas per- 
turbaciones se desencadenan porque el investigador no puede 
comprender algo consciente, que él inconscientemente no desea 
comprender [...) Lo propio extraño es lo que se volvió o se hizo 
inconsciente; también lo no experimentado en la propia cultu- 
ra”. (1994a: 15; destacado en el original). Para poder superar 
estas perturbaciones, es imprescindible poder enfrentarse con 
lo extranjero en el sí mismo o en la propia cultura. Esta discu- 
sión la desarrolla el mismo autor en su propuesta metodológi- 
ca: “Lo propio en el proceso de conocimiento etnoanalítico se 
basa en el poder comprender estas perturbaciones como la llave 
hacia la cultura extranjera, en lugar de neutralizarlas evitándo- 
las mediante preguntas cómodas, métodos o un cambio de los 
participantes” (1994a: 15). 

La contratransferencia experimentada por el investigador 
puede, a partir de una tendencia defensiva de racionalización, 
provocar la inclinación a la repetición de pulsiones incons- 
cientes y, por lo tanto, por medio de los propios prejuicios, 
conceptos abstractos o estrategias metodológicas, impedir la 
comprensión del sentido de la otredad en el texto. A la vez, la 
capacidad de empatía del intérprete, tanto en relación con el 
texto mismo como en relación con la experiencia de investiga- 
ción en su conjunto, puede constituir un medio esencial para 
interpretar las imágenes y las fantasías internas representadas 
en el texto. 

El análisis sistemático de la contratransferencia, es decir, 
la introspección del intérprete que vuelve conscientes sus fan- 
tasías y angustias internas, permite sostener la ambivalencia 
frente al texto. La tendencia ambigua hacia la fascinación, 
atracción y repudio, o incluso la idealización y devaluación 
que los personajes, la representación escénica o el lenguaje 


mismo provocan en el intérprete debe ser elaborada por medio 
del análisis de la contratransferencia. Esta puede ser considerada 
como un instrumento metodológico mediante el cual se logra 
sostener la tensión entre la identificación y la desidentificación 
con las imágenes internas de un texto literario o biográfico. No 
obstante, el análisis de la contratransferencia en sí mismo no 
es un recurso suficiente para superar la complejidad y las per- 
turbaciones que la interpretación de textos implica: “En este 
caso están a disposición del intérprete el conocimiento cultural 
y el análisis sistemático de las formas de manifestación cultural 
de las tradiciones como un instrumento de corrección y apoyo 
científico social” (Bosse, 1998: 155). 

A diferencia de la terapia analítica o de la investigación et- 
nopsicoanalítica, en la interpretación de textos literarios no 
existen relaciones intersubjetivas mutuas, sino únicamente una 
relación interna del lector-intérprete con el texto. Por esta ra- 
zón se requiere con mayor apremio de una tercera instancia 
para poder sostener el movimiento de péndulo entre cercanía 
y alejamiento. En este sentido, de acuerdo con el método de la 
hermenéutica profunda, se cuenta con dos instancias racionales 
diferentes, que funcionan como reguladoras en la interpretación 
de textos; por un lado, la reconstrucción sociológica, ernológica 
e histórica del contexto cultural del texto y, por otro, la ten- 
dencia esclarecedora de la sistematización teórica. En nuestro 
caso, estas instancias están constituidas tanto por los nuevos 
aportes críticos de la comprensión teórica sobre las imágenes de 
feminidad orientadas psicoanalíticamente, como por una teo- 
ría cultural erno-hermenéutica y una comprensión social crítica 
del mundo antiguo griego. A la vez, es importante aclarar que 
estos dos aspectos constituyen elementos fundamentales para 
una comprensión hermenéutica en cualquier tipo de interpre- 
tación de textos, incluyendo, por ejemplo, el análisis de casos y 
sus correspondientes protocolos de entrevista, así como de otro 
tipo de narraciones históricas o culturales, que no pertenezcan 
al campo literario. 

Asimismo, como parte de este cuarto momento de la in- 
terpretación, disponemos de dos instrumentos fundamentales 
para el análisis de la contratransferencia: por un lado, el propio 
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análisis de la relación inmanente entre el intérprete y el texto, 
que debe desarrollarse durante todo el proceso de investiga- 
ción, y por otro, la comparación de la propia interpretación 
con otras provenientes de la historia de recepción del texto —o 
según sea el caso, sobre el estado del arte en torno al tema in- 
vestigado—. Según Raguse (1993), el análisis del impacto del 
texto debe complementarse con el análisis de otros textos del 
mismo autor u otras interpretaciones de otros autores sobre el 
texto en cuestión; es decir, con la reconstrucción de la historia 
de recepción del texto. Todos aquellos análisis teóricos, críticas 
literarias, nuevas versiones o interpretaciones sociales, históricas 
o psicológicas, entre otros, que se hayan escrito sobre el texto 
podrían ser utilizadas como un tercero frente al propio análisis 
del intérprete. 

En esta investigación, por ejemplo, yo me ocupo tanto de 
algunas interpretaciones desde la filología clásica y el psicoaná- 
lisis feminista, como de las versiones de Medea más significa- 
tivas, que surgieron a partir de Eurípides. Además, me ocupo 
también brevemente de las imágenes sobre la feminidad presen- 
tes en otras obras de Eurípides, en la medida en que comparo a 
Medea con otras figuras femeninas trágicas. De las incontables 
interpretaciones en la historia de recepción de la tragedia de 
Eurípides, yo escogí solo algunos textos, que trabajan con base 
en imágenes de feminidad, que se pueden relacionar con la 
realización o restricción de la autonomía femenina. Sobre todo, 
me interesa la interpretación secundaria en relación con el rol 
que los componentes productivos o destructivos de la agresión 
femenina desempeñan en función del desarrollo de la identi- 
dad femenina. El contraste de las semejanzas, coincidencias o 
disonancias entre las diversas formas de aproximarse a un texto 
e interpretarlo constituye un elemento fundamental para asu- 
mir mayor objetividad ante la propia interpretación sin negar 
la subjetividad del intérprete. 

Como una tercera instancia importante en el análisis de la 
contratransferencia, debe mencionarse, además, la supervisión 
de la investigación. Una supervisión individual o grupal puede 
constituir un instrumento muy valioso para la elaboración de 
las angustias inconscientes, los bloqueos o los impedimentos 


internos provocados por la relación intérprete-texro. La super- 
visión con un experto o con un grupo de colegas sobre las an- 
siedades y las emociones que el proceso de investigación desen- 
cadena pareciera ser un recurso metodológico alternativo frente 
a los múltiples mecanismos defensivos que cualquier proceso 
de investigación conlleva. Este proceso de supervisión de corte 
ernopsicoanalítico puede implicar una interpretación conjunta 
de los textos utilizados, de la relación dialógica entre el inves- 
tigador y el texto (o los sujetos investigados), y de la relación 
entre este y el proceso de investigación como tal, con un énfasis 
en las experiencias subjetivas que surgen en el investigador o 
investigadores durante todo el proceso. 

En síntesis, nos hemos referido a cuatro momentos funda- 
mentales en la interpretación de textos, que no obstante no 
son momentos que ocurren secuencialmente, sino que pueden 
desarrollarse de forma coexistente o incluso reversible. Recapi- 
tulando, el primer momento lo constituye la relación primaria 
entre el intérprete y el texto, es decir, el primer acercamiento 
que se fundamenta en la relación empática del intérprete con el 
texto, O los sujetos investigados, y el proceso de investigación. 
Un segundo momento está conformado por el análisis sistemá- 
tico de la forma y el contenido del texto narrativo. Estos dos 
momentos iniciales surgen principalmente de la reflexión siste- 
mática, a partir de las asociaciones libres del o de la intérprete. 
Un tercer momento lo conforma la doble perspectiva de las rela- 
ciones objetales (imágenes internas) y del contexto cultural. Esta 
doble perspectiva se fundamenta en las dos primeras formas de 
triangulación de los datos, que permiten un distanciamiento del 
texto y del proceso de investigación: por un lado, los fundamen- 
tos teórico-conceptuales de la investigación, y por otro lado el 
análisis del contexto social, cultural e histórico del texto o del 
tema investigado. Por último, un cuarto momento lo constituye 
el análisis sistemático de la contratransferencia, que en realidad 
debe producirse durante todo el proceso de investigación, y de 
ninguna manera como una etapa tardía de la interpretación. El 
análisis de la contratransferencia se fundamenta en dos instru- 
mentos principales: el propio análisis de la relación entre el in- 
térprete y el texto, con ayuda de la supervisión de un individuo 


o grupo, y la comparación de la propia interpretación con otras 
provenientes de la historia de recepción del texto o del estado 
del arte en torno al tema investigado. Estos dos instrumentos 
del análisis de la contratransferencia se consideran dos formas 
adicionales de triangulación de los datos, que igualmente funcio- 
nan como instancias reguladoras en la interpretación de textos. 
Estos cuatro momentos de la interpretación, acompañados de las 
cuatro formas de triangulación o validación de los datos, son los 
recursos metodológicos principales que permiten mantener una 
rensión permanente entre la subjetividad y la objetividad en el 
proceso de conocimiento. 


CaríruLO V 


MEDEA COMO PARADIGMA DE UN 
SUJETO FEMENINO TRÁGICO: 
INTERPRETACIÓN SOCIO-HISTÓRICA 
Y PSICOANALÍTICA 


SURGIMIENTO DE UN SUJETO FEMENINO TRÁGICO 
Medea: rostros femeninos múltiples 


En la figura de Medea, nos enfrentamos con una heroína que 
representa, a un mismo tiempo, lo divino y lo terrenal, lo huma- 
no y lo animal, imagen femenina donde confluyen lo destructivo 
y lo productivo. Las relaciones de Medea, nieta de los dioses 
Helios y Océano, con la maga Circe y la diosa de las profundida- 
des, Hécate, y con las diosas del matrimonio y del amor, Hera y 
Afrodita, favorecen su familiaridad con el mundo sagrado de las 
divinidades griegas. Asimismo, su figura está asociada con otras 
heroínas como Ariadna, ayudante del gran héroe Teseo, con Pro- 
cne, mujer que se venga de las humillaciones que su esposo le 
inflige, asesinando a un hijo común, y, finalmente, con Ino y 
Agave, mujeres que asesinan a sus hijos en un estado de demen- 
cia provocado por los dioses. Estas similitudes vinculan a Medea 
con lo terrenal, con las pasiones desenfrenadas de la locura o con 
las fuerzas salvajes de la naturaleza. Su cercanía con los dioses la 
relaciona, por el contrario, con lo divino, con el mundo sagrado 
de aquellos poderes originarios que se imponen sobre el mundo 
de los seres humanos. 

En Medea confluyen la figura de una maga curandera cono- 
cedora de los seretos para rejuvenecer, salvadora de los argonau- 
tas, legendarios héroes de la mitología griega, y la imagen de una 
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maga maléfica, asesina, temible para sus enemigos. La imagen de 
la joven virgen como ayudante del hombre, encontrada en la ma- 
yoría de las culturas, coexiste con la figura de la mujer vengadora y 
con la imagen de un demon femenino, asesino de niños (véase lles 
Johnston, 1997).% De acuerdo con esta autora, contrariamente a 
la representación típica de los héroes griegos, Medea se ubica en 
un lugar intermedio entre el sí mismo y el otro, entre lo propio y 
lo extraño; encarna tanto lo bárbaro como lo griego. Es una figura 
mítica que encaja, por un lado, en el comportamiento femenino 
socialmente esperado y deseable, pero, por otro, personifica pos- 
turas prohibidas y roles tabuizados para la mujer en la sociedad. 
“Ella figura mitad caris y mitad ménade”, dijo Grillparzer sobre la 
figura principal en su versión de Medea, El Vellocino de Oro." De 
forma semejante, el Aquiles de Kleist nombra a Pentesilea “Mitad 
furia y mitad gracia”.?* (cit. por Schulz, 1987). 


69  Enrelación con Medea, Johnston comenta lo siguiente: “Especificarmente, voy 
a sugerir que la Medea que encontramos en el drama de Eurípides se desarrolló 
a partir de un paradigma folclórico que estaba ampliamente extendido tanto en 
la Grecia antigua como en otros países mediterráneos —el paradigma del demon 
reproductivo— y que este paradigma estaba asociado con el culto corintio de 
Hera, diosa Acrea” (45). De acuerdo con la autora, los «demones reproductivos 
eran espíritus que mataban a niños y mujeres embarazadas, parturientas o recién 
paridas. Se creía que estos correspondían a las almas de las mujeres que habían 
muerto sin hijos, ya fuera porque eran virgenes o porque no tenían hijos, o por- 
que habian perdido o matado a sus hijos. Dos de estos demones existentes en 
Grecia eran Lamia y Mormo, que contaban con sus propios nombres e historias 
míticas. De estos se decía que tenían aspectos terroríficos y que mataban o de- 
voraban a sus víctimas, sobre todo niños. Recordemos que Medea, después del 
asesinato de sus hijos, los tomó para llevarlos al santuario de Hera, para de esta 
forma evitar que otros profanaran sus tumbas. Además, ella instituyó ritos ex- 
piatorios y una solemne fiesta en honor de sus hijos (v. 1380-1384). Asimismo, 
es importante recordar que, de acuerdo con algunas versiones del mito, Medea 
mató a su hermano, cuando este aún era un niño. Además, ella quiso matar a 
Teseo, el hijo de Egeo, el rey de Atenas, cuando este todavia era un joven. 


70 Véase Franz Grillparzer: Das Goldene Vlies. Dramatisches Gedicht in drei 
Abteilingen, Estreno en Viena, 1821 (de acuerdo con Euripides y Séneca). 
Las obras individuales de la tritogía se llaman El anfitrión, Los argonautas y 
Medea. 


71 Véase Heinrich von Kleist: Pentesilea, tragedia publicada en 1808; estreno de 
una versión revisada en Berlin, 1876. 


Esta posición intermedia que Medea comparte con Pentes- 
ilea, donde las fronteras entre el bien y el mal se vuelven per- 
meables, se reconoce ya en los rasgos distintivos de la Medea de 
Eurípides. Esta representa, por una parte, a la mujer común y a 
la madre ateniense, víctima de la institución del matrimonio y de 
la exclusión del lugar que ocupaba el ciudadano libre, único con 
participación activa en la vida cívica y política dentro del sistema 
democrático griego; por otra paste, representa a la mujer asesina, 
vengadora implacable del destino de las mujeres, con voz propia 
y con una posición de lucha contra la marginación de la mu- 
jes. Es una víctima del amor, objeto del abandono y la traición 
del hombre. Al mismo tiempo, representa a un sujeto femenino, 
una mujer activa en la lucha por encontrar un espacio propio 
en el lugar donde se instaura la diferencia entre los géneros. Al 
respecto, O'Higgins (1997: 103) propone lo siguiente: “Una de 
las paradojas que rodean a la Medea de los famosos textos del 
siglo V —el drama de Eurípides y la gran Pítica IV de Píndaro (la 
primera representada treinta y un años antes)— es que aparece tan 
excepcional entre las mujeres como también típica de todas ellas, 
tal y como eran percibidas generalmente”. 

Vista desde una perspectiva histórica, la figura mítica de Me- 
dea es posiblemente la representante de una tradición ancestral, 
donde la mujer, amparada en relaciones sociales más equitativas, 
tenía un mayor reconocimiento social y un estatus valorado por 
la sociedad. Como ya se mencionó, el mito de Medea podría 
representar aquella fase de transición entre una época basada en 
una organización social matrilineal y otra donde predomina- 
ba una organización patrilineal, con rasgos marcadamente pa- 
triarcales (como era la sociedad ateniense durante la época de 
Eurípides).?2 Este lugar de transición podría ayudar a entender 
la complejidad que encarna la creación de una figura femenina 
tan poco convencional e inequívoca, una figura no apegada al 
lugar tradicional de la mujer en la Historia. Ya desde el siglo V a. 


72 Alrespecto, véase en el Capitulo l, el apartado De las sociedades matrilinea- 
les a las estructuras patrilineales: Origenes patriarcales en la democracia 
ateniense. 
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C. los griegos representaban a Medea como una figura femenina 
heterogénea, en la que confluían sentimientos contradictorios, 
roles sociales muy diversos e imágenes conflictivas difíciles de 
unificar. En el libro editado por Clauss y Johnston (1997: 6), 
Medea: ensayos sobre Medea en el mito, la literatura, la filosofía y el 
arte, Johnston escribió en la introducción casi como tema central 
del libro entero lo siguiente: 


[...] lo que me gustaría enfatizar es que por lo menos desde 
el temprano siglo V a. C., Medea fue representada por los 
griegos como una figura compleja, caracterizada por de- 
seos conflictivos, la cual exhibía un rango extraordinario 
de comportamientos. En este sentido, ella difiere de la ma- 
yoría de las figuras que encontramos en los mitos griegos, 
quienes constituyen personajes simples [...] Evidentemente, 
sin embargo, muchas de las figuras mitológicas que nos han 
fascinado a lo largo de los siglos son, como Medea, figuras 
que desafían la simple descripción. 


En relación con la representación de la figura de Medea en 
Píndaro, O'Higgins opina así (1997: 113): “La Medea de la Píti- 
ca IV es, por consiguiente, una diva que tiene a su disposición a 
la vez canciones y drogas mágicas. Ella aparece cerca del inicio del 
poema como una cantante formidable y divina, para luego tor- 
narse en una apasionada mujer de la Cólquide que ha sucumbido 
a la magia erótica de Jasón”. La impresionante sacerdotisa, que al 
comienzo del texto con sus profecías asombra a los argonautas, 
se va a enamorar de un héroe griego y va a disponer de todos 
sus conocimientos mágicos para sus fines. De forma semejante, 
Clauss escribió (1997), en su análisis sobre el rol de Medea en 
las Argonáuticas de Apolonio (alrededor de 240-250 a. C.), que 
la figura de Medea oscila entre una víctima del amor, una virgen 
ayudante de los argonautas y el rol de heroína. En las Metamor- 
fosis de Ovidio (siglo 11 d. C.), nos topamos de repente con la 
transformación de Medea, una joven virgen, en una esposa, una 
madre y una casi divina, violenta y poderosa maga. En su inter- 
pretación de la Medea de Ovidio, en relación con las dificultades 
para delinear una imagen global de la figura, Newlands afirma lo 


siguiente (1997: 191): “La chica, una vez temerosa de viajar ha- 
cia Grecia a través del océano, se transforma ahora en una bruja 
rerrorífica que atraviesa el mundo mediterráneo. La inversión del 
orden esperado del viaje apunta a la inversión del rol de Medea 
de una chica vulnerable en una aventurera temeraria” 7? 

A continuación voy a analizar estas diversas perspectivas, en 
particular mediante la consideración de la tensión entre los géneros, 
es decir, mediante la forma en que confluyen los componentes 
femeninos y masculinos en la figura de Medea. Consideraré las 
cuestiones respectivas, no solo desde una orientación psicoana- 
lítica sino también mítica y socio-cultural. Primero, trataré so- 
bre la relación de amor entre Medea y Jasón, a partir del moto 
central en el drama: “¡Qué gran desgracia son los amores para 
los mortales!”. (v. 329, véanse Leuzinger Bohleber, 1996: 100 y 
siguientes), Posteriormente, consideraré el significado que la ten- 
sión entre amor apasionado y agresión tiene en la figura de Me- 
dea y su importancia en la constitución de la identidad femenina. 
Luego, exploraré la relación de Medea con sus hijos en términos 
del papel que el retorno de lo reprimido tiene en las imágenes sobre 
la maternidad y la feminidad esbozadas. Finalmente, me interesa 
abordar la tendencia de Medea hacia la autonomía, en particular 
mediante el análisis de su relación con aquellas otras figuras hu- 
manas y divinas en la tragedia, que no son parte de la relación de 
pareja ni de la relación con los hijos, 


Desencadenamiento de lo trágico: salida de Cólquide 


“Ojalá la nave Argo no hubiera volado sobre las sombrías 
Simplégades?* hacia la tierra de Cólquide”, se lamenta la Nodri- 
za en un monólogo al comienzo de la tragedia (v.1-2). La llegada 


73 — En relación con las imágenes de estas facetas múltiples de la feminidad en la 
figura de Medea, en autores de la Antigiedad, compárense también Boedecker, 
1997; Sourvinou-Inwood, 1997, y McDonald, 1997, entre sí. 


74 Dos rompientes rocosos muy peligrosos en medio de los que se debía atravesar 
para llegar desde Grecia a la Cólquide y que tuvieron un ral muy significativo 
en la mitología griega. 
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de Jasón como capitán de los argonautas a la patria de Medea re- 
presenta el inicio de una historia de amor cuyo desenlace trágico 
está marcado por el encuentro de mundos lejanos e irreconcilia- 
bles. Medea, hija de Eeres, rey de tierras bárbaras al este del Mar 
Negro, y Jasón, héroe civilizador y jefe legendario del viaje míti- 
co de los argonautas, se encuentran bajo condiciones adversas e 
inician una intensa relación amorosa que los llevará finalmente 
al exilio. Medea, joven virgen, pero con conocimientos profun- 
dos sobre la magia, “herida en su corazón por el amor a Jasón” (v. 
8), decide ayudarlo en su misión y luego abandona para siempre 
a su familia y a su patria. Se trata de una historia que comienza 
con el enamoramiento de una joven y su separación violenta y 
abrupta de la familia. 

Medea apoya a los argonautas y de esta forma traiciona a su 
padre; asesina a su hermano para poder huir y, posteriormente, 
utilizando a sus hijas, asesina a Pelias, el rey de Yolco. El proceso 
de desprendimiento de la familia está representado, además, por 
un largo y peligroso viaje “a través del mar nocturno” (y. 211) 
y de las “sombrías Simplégades” (v. 2), un viaje sin retorno ni 
reconciliación. Medea pierde en este viaje su inocencia juvenil 
y su virginidad para convertirse en una mujer casada, madre y 
sabia reconocida. Recordemos que la condición para que Medea 
pudiera huir con los argonautas y no ser entregada a su padre, 
fue la celebración del matrimonio con Jasón durante el viaje en 
una isla o una gruta. En la Antigiiedad, el paso de la virginidad 
al matrimonio no estaba mediatizado por una fase de transición 
adolescente; la niña púber, convertida en joven, debía casarse 
rápidamente como única forma de salir del hogar paterno.?? A 
diferencia de otras figuras míticas que fueron tomadas como es- 
posas o dadas en matrimonio por sus padres, lo cual era la vía 
legítima en la Grecia Antigua, Medea se enamoró apasionada- 
mente de Jasón y decidió autónomamente abandonar su patria 
con él. Sobre las razones de esta decisión, Ovidio hace decir a 
Medea en la Metamorfosis: 


75 Alrespecto véase en el Capitulo [, el apartado: Medea como personificación de 
un sujeto femenino autónomo. 


No dejaré grandes cosas, obtendré grandes cosas: el honor de 
haber salvado a la juventud aquiva y el conocimiento de un 
sitio mejor, y ciudades cuya fama incluso aquí tiene fuerza, y 
cultura y técnicas de esos lugares, y el Esónida, al que yo que- 
rría cambiar por todas las cosas que el mundo entero posee; 
siendo él mi marido, seré llamada feliz y querida por los dio- 
ses y tocaré las estrellas con mi cabeza. (Libro VII, v. 56-63) 


El destino de Medea se convierte en una excepción. Ella se 
niega a ser un objeto de intercambio. En su historia falta el in- 
tercambio de dotes patrimoniales, que fundamentó las reglas del 
matrimonio y las relaciones entre los géneros, no solo en aquella 
época sino a lo largo de toda la historia de la cultura occidental, ?6 
Ella debió pagar esa decisión propia que conllevó la ruptura de 
un tabú, posteriormente, con el abandono y la traición, como 
afirma la nodriza al comienzo de la tragedia: “[...] ella misma 
llora en sí misma [sic]a su padre querido, a su tierra y a su casa, a 
los que traicionó para seguir a un hombre que ahora la tiene en 
menosprecio. La inforrunada aprende bajo su desgracia [sic], el 
valor de no estar lejos de la tierra patria” (v. 31-35). 

La separación de la familia como decisión propia de la mujer 
aparece en la tragedia como una salida prohibida y, por lo tanto, 
como una experiencia que debe ser castigada. El abandono del 
padre y la traición a este le son devueltas por medio de la traición 
del esposo; este la deja para casarse con la hija del rey de Corin- 
to, tierra donde ambos se encuentran en condición de exiliados. 
Además, por medio de un nuevo exilio, el rey Creonte la destie- 
rra por temor a su magia y a una posible venganza. Sobre esta 
doble desgracia comenta el coro: “Tú navegaste desde la morada 
paterna con el corazón enloquecido, franqueando las dobles ro- 
cas del mar y habitas en una tierra extranjera, privada de tu lecho 
y de tu esposo, infortunada, y con ignominia serás desterrada de 


esta tierra” (v. 433-37). 


76 De acuerdo con Lévi Strauss (1963) la mujer se convierte en objeto de inter- 
cambio, debido a la prohibición del incesto. Ambos tabúes constituyen, según 
este autor, las condiciones fundamentales para el desarrollo de la cultura. 
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El abandono, la traición y el exilio aparecen como los casti- 
gos que debe sufrir Medea, por haber asumido desde muy joven 
una posición activa contra el ordenamiento social. No obstante, 
justo en esta decisión encontramos en ella, como figura femeni- 
na, un aspecto central que no responde fácilmente a la imagen 
polarizada de la mujer en la Atenas del siglo V a. C..77 El hecho 
de ser una maga famosa y una mujer sabia, que al mismo tiempo 
es madre y esposa, hacen de la Medea de Eurípides un personaje 
mítico heterogéneo, una figura femenina compleja, que encar- 
na una paradoja. Consideraremos a continuación la relación de 
amor con Jasón mediante la interpretación de los diálogos entre 
ambos, para acercarnos al proceso de separación de la protago- 
nista, un proceso que encuentra su manifestación en la ambiva- 
lencia y la multiplicidad que ella representa como imagen trágica 
de lo femenino. 


“¡QUÉ GRAN MAL SON LOS AMORES PARA LOS MORTALES!”; 
AMOR Y VENGANZA EN LA VIDA DE MEDEA 


Enamoramiento y adolescencia 


Si retornamos a la escena inicial del drama, recordaremos 
cómo se lamenta la nodriza: “¡Ojalá...! Mi señora Medea no hu- 
biera zarpado hacia las torres de la tierra de Yolco, herida en 
su corazón por el amor a Jasón... [sic)” (v. 1, 6-8). Tenemos 
aquí la imagen de una mujer que decide abandonar su patria y 
a su familia para seguir al hombre que ama. Más tarde, —para 
referirse a los peligros que Medea debió enfrentar al tomar esta 
decisión, en la cual no contó con la autorización del padre— el 
coro evoca la imagen de la protagonista, al navegar por peligro- 
Sas aguas y atravesar rocas gemelas que amenazaban con tragarse 
al que las desafiara: “Tú navegaste desde la morada paterna con 
el corazón enloquecido, franqueando las dobles rocas del mar...” 


77 En este sentido, Sourvinou-Inwood (1987, 256) afirmó: “A los ojos atenienses, 
la unión de Medea era una forma de trasgresión del matrimonio”. 


(v. 433-434). El viaje a través de aguas oscuras, entre peligrosas 
rocas gemelas, recuerda metafóricamente el embarazo y el naci- 
miento, que aquí hacen referencia a las fantasías originarias que 
acompañan el proceso de desprendimiento característico de la 
adolescencia. Mediante este viaje y su unión con Jasón, Medea 
se va a convertir en mujer. 

En las imágenes sobre el enamoramiento en Medea se re- 
curre a la metáfora de un poder apasionado, que cobra vida 
en las llamas impetuosas de un fuego interior desencadenado 
por el amor. Igualmente, la imagen que Medea presenta de sí 
misma, cuando afirma que se vino a Yolco impulsada más por 
el “ardor que por la prudencia”, coincide con esta metáfora del 
amor ardiente y vertiginoso. La imagen de fusión que las llamas 
del fuego transmiten evoca aquel sentimiento oceánico al que 
Freud (1930: 197) se refería, mediante el cual —en el clímax del 
enamoramiento— los límites entre el yo y el mundo externo se 
diluyen hasta amenazar con desaparecer. Las fronteras subjetivas 
entre los enamorados, las diferencias y los límites que la reali- 
dad impone pierden sus contornos en la fantasía de una unión 
indisoluble con el otro. Es como si en el enlace de los aman- 
tes, la participación fantasmática en la escena primaria, como 
consecuencia de la regresión temporal en el enamoramiento, se 


78 Según King (1995: 335), “El enfrentamiento interior con las fantasías origina- 
rias relacionadas con los origenes del sujeto está en el centro del trabajo psí- 
quico del proceso creativo adolescente”. El concepto de fantasías originarias, 
siguiendo a Laplanche, se refiere a fantasias tempranas que al igual que los 
mitos tratan sobre los orígenes del sujeto: “En la escena primaria se representa 
en forma figurada el origen del individuo; en la escena de seducción, se encu- 
entra el origen o surgimiento de la sexualidad; en las fantasías de castración 
está el origen de la diferencia entre los géneros” (1972: 575). No obstante, con- 
sidero que las fantasías originarias no tienen que ver únicamente con la escena 
primaria, la angustia de castración y el surgimiento de la sexualidad. También 
existen fantasias íntimamente relacionadas con el cuerpo materno y la mater- 
nidad, que tienen que ver igualmente con el origen del sujeto, En este sentido, 
afirma King (1995: 341) lo siguiente: “En relación con el concepto del origen 
es claro que las fantasías sobre la escena originaria no abarcan únicamente 
el acto sexual entre los padres, la procreación y la concepción, sino también 
fantasias sobre el embarazo, el contenido del vientre materno, el nacimiento y 
el amamantamiento”. 
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experimentara como una revivencia de la fusión originaria con 
el cuerpo materno, la cual evoca la unión inseparable con la ro- 
talidad, con el mundo externo. 

Mediante la unión con Jasón, Medea se separa de sus padres 
y metafóricamente queda preñada de su propia feminidad. En 
las fantasias de la nodriza y el coto, el proceso de separación ado- 
lescente en Medea se simboliza mediante la imagen de un largo 
viaje “a través del mar nocturno, hasta la salina llave del mar 
infinito” (v. 211-212). Se trata de un largo embarazo, durante el 
cual debe navegar por las aguas oscuras e infinitas del útero ma- 
terno, para pasar, finalmente, por una puerta a través de la cual 
da a luz su propia feminidad como mujer adulta. El atravesar en 
medio de las dos rocas del mar y el superar el peligro que estas 
simbolizan evocan la imagen de un dificultoso parto, mediante 
el cual Medea intenta apropiarse de su sexualidad, de su cuer- 
po y de su potencia femenina. Al mismo tiempo, se representan 
metafóricamente en estas escenas impulsos hacia la separación 
y la autoafirmación, que dependen de tendencias agresivas a la 
autodeterminación. 

Por medio de estas fantasías se visualizan imágenes de la agre- 
sión de separación y la capacidad de acción así como el deseo fe- 
menino activo en la lucha por un proyecto de vida propio. En 
este proceso de parirse a sí misma que vive la protagonista,?? no 
obstante, ocurre algo trágico que transformará el amor encendi- 
do de la adolescencia en desgracia. Tanto los peligros del viaje, 
como las difíciles pruebas que Jasón y Medea deben enfrentar 
antes de partir de la Cólquide, recuerdan las condiciones de un 
ritual de iniciación adolescente (véanse Moreau, 1994, y Graf, 
1997). Escuchemos a Medea, en su primer diálogo con Jasón, 
acerca de cómo ella le ayudó a obtener el vellocino de oro: 


Yo te salvé, como saben cuantos griegos se embarcaron 


contigo en la nave Argo, cuando fuiste enviado para un- 
cir al yugo a los toros que respiraban fuego y a sembrar el 


79 Véase King (1995: 340). 


campo mortal; y a la serpiente que guardaba el vellocino 
de oro, cubriéndolo con los múlsiples repliegues de sus ani- 
llos, siempre insomne, la maté e hice surgir para ti una 


luz salvadora” (y. 475-483) 


En esta escena se condensan imágenes complejas en las que los 
amantes llevan a cabo difíciles tareas que les permitirán huir de 
la Cólquide y convertirse en adultos. Jasón debe uncir los toros, 
arar el campo y sembrar los dientes venenosos de un legendario 
dragón, con forma de serpiente, de los cuales nacerán hombres 

uerreros. Luego, debe matar a estos guerreros para poder obte- 
ner el vellocino de oro. Para hacerlo, Medea le ofrece un ungiento 
que lo protegerá contra el fuego de los toros y le explica cómo 
acabar con los guerreros. Jasón debe lanzar una piedra en medio 
de los guerreros e inmediatamente estos empezarán a matarse 
entre sí; a los sobrevivientes, él mismo les dará muerte. Una vez 
ejecutadas estas tareas, ante la negativa de Eetes de darle a Jasón 
el vellocino de oro, Medea le ayuda a robárselo. Para lograrlo, 
duerme a la serpiente insomne que lo vigila y huyen hacia Grecia 
con la preciada pieza. En la versión de Eurípides, a diferencia de 
las otras versiones míticas, Medea mata la serpiente, en lugar de 
dormirla con sus artes mágicas. 

Primero, Jasón debe participar en una recreación de la escena 
primaria, mediante la fecundación fantasmática de la madre-tie- 
rra con las semillas de la muerte. Inmediatamente después, él mis- 
mo debe acabar con los hijos guerreros y asesinos que han nacido 
de esta unión incestuosa. Luego, al sacrificar la serpiente, Medea, 
asesina simbólicamente a la madre. Recordemos que la serpiente 
representa en la mitología griega una imagen arcaica con poderes 
femeninos ctónicos, asociados con las misteriosas fuerzas que ha- 
bitan en las profundidades de la tierra.30 Finalmente, deben huir 
juntos por las aguas oscuras del mar, pasar múltiples y difíciles 
pruebas durante el viaje de regreso, y atravesar en medio de las 
peligrosas rocas gemelas hasta llegar a la costa de Grecia. Los 


30 Véase Hiller von Gaertringen, “Chtonia”. En la Realencvclopádie der classi- 
schen Altertumswissenschaft (RE), Tomo 3.2 (1899: 2522-2524). 


rituales llevados a cabo en la Cólquide por la pareja parecen evo- 
car la ambivalencia que caracteriza las relaciones con las figuras 
parernas, con la familia y con las tradiciones. 

De acuerdo con Heinrich (1993), en las narraciones míticas 
se demuestra la fragilidad del vínculo con los orígenes, la ambi- 
valencia que marca la relación con los poderes de lo orígenes. Por 
un lado, Jasón participa simbólicamente de una relación inces- 
tuosa con la madre que, sin embargo, culmina en una destruc- 
ción del fruto de esta relación. Medea, por otro lado, al asesinar 
simbólicamente a la madre, dramatiza una abrupta separación 
de la figura materna, separación que luego comprende a toda la 
familia, al huir de la Cólquide. En varios momentos de la trage- 
dia, Medea se lamenta desesperada por la pérdida de los vínculos 
con su familia. Al comienzo del drama, cuando se queja desde 
el interior del palacio deseando la muerte, grita: “¿Oh padre, oh 
ciudad de los que me alejé, después de matar vergonzosamente 
a mi hermano!” (v. 166-167). Cuando Creonte le comunica el 
nuevo destierro, también se lamenta: “Oh patria, cómo me em- 
barga tu recuerdo!” (y. 328). Posteriormente, en el primer diá- 
logo con Jasón, después de recordarle a este cómo lo ayudó, le 
reclama su traición: 


Y yo, después de traicionar a mi padre y a mi casa, vine 
(en tu compañía) a Yolco, en la Peliótide, con más ar- 
dor que prudencia. Y maté a Pelias con la muerte más 
dolorosa de todas, a manos de sus hijas, y aparté de ti 
todo temor, ¡0h el más malvado de los hombres!, nos has 
traicionado y has tomado un nuevo lecho, a pesar de tener 
hijos. (v. 483-490). 


El hecho de que la ayuda a Jasón significara una traición 
directa a los intereses del padre, hace de su relación de amor 
y del vínculo con los padres situaciones irreconciliables. No 
obstante, como vimos, no solo la ruptura de las relaciones de- 
termina su partida de la Cólquide, también el asesinato de su 
hermano ensombrece la separación. En el diálogo inicial con 
el coro de mujeres (quienes la mandan a llamar para ofrecerle 
el apoyo de su amistad), Medea se lamenta, comparando la 


situación de ellas en Corinto con su situación personal como 
extranjera: “Yo, en cambio, sola y sin patria, recibo los ultra- 
jes de un hombre que me ha arrebatado como botín de una 
tierra extranjera, sin madre, sin hermano, sin pariente en que 
pueda encontrar otro abrigo a mi desgracia” (v. 255-258). La 
decepción por el abandono y la traición evocan en la memoria 
de la protagonista, de nuevo, la protección y seguridad de las 
relaciones familiares tempranas. 

No obstante, la familia es para Medea inalcanzable, como un 
mundo perdido, que aparece como oposición insuperable a su 
propio proyecto de vida. En el viaje hacia Grecia, Medea asesina 
a su hermano violentamente. Luego, al llegar a Yolco, mata a 
Pelias, el tío de Jasón, para vengar la traición de este a su sobrino. 
Además del matricidio inicial, al matar a la serpiente, la prota- 
gonista es partícipe en un fraticidio y un parricidio, sucesos por 
los cuales la separación de los orígenes se lleva a cabo como una 
abrupta ruptura con esos orígenes. Se podría afirmar que el ena- 
moramiento en Medea está acompañado por una fuerte erupción 
de la agresión de separación, la cual, de acuerdo con Bosse (1995), 
constituye una experiencia fundamental en el proceso de des- 
identificación de los padres durante la adolescencia. 

En el caso de nuestra protagonista, esta agresión de separa- 
ción expresada de forma extrema está caracterizada tanto por 
una ruptura de las relaciones con la familia y una negación de 
la dependencia de los padres, como por manifestaciones pro- 
fundamente destructivas de la agresión. En estas condiciones, 
el proceso de des-identificación se dificultará por la devalna- 
ción y la idealización de los diversos componentes de las figuras 
paternas. Mientras Medea en diferentes momentos del drama 
se lamenta por la dolorosa pérdida de su padre y de su patria, 
la madre es nombrada solo una vez. La figura de la madre está 
representada en la tragedia como un espacio vacío. Aquí po- 
dríamos referirnos de forma provisional a una tendencia a la 
idealización del representante paterno frente a una devaluación 
del representante materno. Estas son condiciones que obsta- 
culizan la transición de una adolescencia creativa hacia el desa- 
rrollo de la autonomía y la autoconciencia en la etapa adulta 
(véase Bosse, 1995). 
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La separación abrupta de la familia y el abandono, sin com- 
promiso, de la parria por la protagonista son una dramatización 
del conflicto irreconciliable entre familia y cultura.3! El proceso 
de desprendimiento de la familia, ensombrecido por la traición, 
la ruina y el asesinato, hace el camino hacia las relaciones cul- 
turales extra-familiares altamente problemático. Medea parece 
haber aprovechado la tendencia progresiva a traspasar los límites 
del ámbito familiar para desarrollar su propio proyecto de vida. 
Es conocido que, en Eurípides, Medea es considerada una sabia 
famosa en toda Grecia. La destrucción de los vínculos familiares, 
que el enamoramiento y la huida de su patria implicaron, tuvo 
para la Medea adolescente ante todo la función de una estrategia 
defensiva contra la angustia frente a la posibilidad de ser “traga- 
da” por la familia. Ella rompió todos los vínculos a su camino y, 
por consiguiente, su lucha por la autodeterminación se convirtió 
en un proceso de seudo-desprendimiento. 

Así, no solo en la imagen del otro, sino en la de sí misma, 
personifica ella lo extranjero, lo bárbaro, mediante lo cual ella 
intentó alcanzar la ruptura total de sus relaciones familiares. 
Ella se identifica con la cultura extranjera, en la que la imagen 
idealizada del padre es sustituida por la imagen idealizada de lo 
extranjero. Las fantasías de omnipotencia, representadas en el 
amor ardiente y desbordado hacia Jasón, en el triunfo común 
contra su padre y en el viaje común a Grecia, prevalecen en la 
protagonista. El sentido de las próximas reflexiones es descubrir 
cómo se desarrolla el proceso de autodeterminación en Medea y 
en qué medida su lucha por un proyecto de vida abierto es viable 
en su relación con Jasón (véase Bosse, 1995 y 1996). 


81 Véase Erdheim (1982 y 1988). El concepto que se deriva de Freud, sobre el an- 
tagonismo entre familia y cultura, lo considero una formulación fundamental 
en relación con la comprensión de la adolescencia, no obstante, en su exclu- 
sividad es un concepto problemático. La familia es una institución social, que 
al igua) que la escuela, la religión y la ciencia, es formadora de cultura. Por 
lo tanto, propongo hablar de una tensión entre la familia como instancia de 
socialización primaria en la infancia y las otras instituciones culturales fuera 
de la familia, una tensión que se convierte en un antagonismo aparentemente 
irreconciliable durante la adolescencia. 


Enamoramiento, traición y venganza 


En la tragedia encontramos dos momentos decisivos en la re- 
lación con Jasón. Por un lado, tenemos la pareja enamorada que 
se desprende de las tradiciones culturales, del grupo y de la co- 
lectividad, por medio de la fantasía de la gran pareja omnipotente, 
que desea conquistar el mundo (al respecto, ver Bion 1961). Se- 
ducidos por las fantasías de conquista adolescentes, juntos se apro- 
pian del vellocino de oro y llegan a Grecia como grandes héroes 
a recuperar el reino de Yolco. Ya desde el principio, sin embargo, 
en la pareja existe una desigualdad expresada en una marcada 
relación de poder. La joven que traicionó a su padre, abandonó 
a su familia y asesinó a su hermano es la que ayuda a su amante 
y lo salva de la muerte segura. La joven, como representante de 
la madre omnipotente, protegió y ayudó a su amante frente a los 
peligros insalvables del mundo y como madre implacable des- 
truyó a sus enemigos sin compasión, ni misericordia. Ánte esta 
situación, el jefe de los argonautas, el famoso héroe griego, queda 
atrapado en una posición pasiva de dependencia de su ayudan- 
te, una posición muy amenazante para su identificación heroica 
masculina. Tanto en la Cólquide, como durante el viaje y en 
Yolco, Jasón, en sus intentos por satisfacer sus intereses, depende 
de las acciones de Medea. 

Por otro lado, tenemos la ruptura de la pareja ante la frus- 
tración de las fantasías de grandiosidad compartidas original- 
mente. Jasón no logra recuperar el reino de su padre y, además, 
vive en el exilio y en el olvido, sin esperanzas de poder volver 
a su patria. Por lo tanto, decide abandonar a su esposa para 
casarse con la hija del rey y de esta forma recuperar su lugar 
social como hijo de un rey. Después de que la gran historia de 
amor adolescente decae, se aferra Jasón a otra fantasía de gran- 
diosidad, mediante la cual pretende alcanzar de nuevo un reino. 
Por el contrario, para Medea, la caída de la gran pareja amorosa y 
la destrucción de las fantasías de omnipotencia compartidas son 
experiencias insoportables, que están acompañadas por una pro- 
funda agresividad. Medea se siente burlada por el abandono de 
Jasón. Desde su perspectiva, este la utiliza como botín de tierra 
extranjera para alcanzar sus fines políticos. Aparece entonces en 
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escena una mujer sin patria ni familia a la cual recurrir, una mu- 
jer sola, lo que en este caso significa sin un hombre a su lado. 

De esta manera, el reconocimiento social y la autonomía 
alcanzada por la protagonista se ven severamente lesionados 
por la pérdida de su lugar social como esposa y por quedar 
en el desamparo, sin un puerto en el cual amarrar los cables 
de popa (v. 768-771), como ella misma afirma. Esta situación 
se regula nuevamente con la posibilidad de ser acogida como 
huésped y esposa, por el rey de Atenas. Después del diálo- 
go con Egeo, afirma triunfante: “Ahora tengo la esperanza de 
que mis enemigos pagarán su castigo, pues ese hombre, en el 
momento en que más fatigados estábamos, se ha presentado 
como puerto de mis proyectos [...]” (v. 767-769). Es como si 
la potencia femenina simbolizada en Medea, por medio de 
sus fantasías de grandiosidad, dependiera de su relación con 
los hombres. De su relación con una figura masculina, Jasón, 
Egeo o Helios, surge la gran pareja omnipotente de la que Me- 
dea depende necesariamente. 

La capacidad de autorreflexión, de crítica de las tradiciones y 
de autodeterminación, en otras palabras, la posibilidad de desa- 
rrollar un proyecto de vida autónomo son opciones que Medea 
representa a partir de su rol social de sabia. Sin embargo, estas 
condiciones entran en contradicción con la situación de depen- 
dencia que Medea, como mujer, vive en su relación con Jasón. 
Habiendo abandonado a su familia y su patria por amor a un 
hombre, luego es abandonada por este; se trata del lugar común 
de la mujer en la historia de la cultura occidental.$2 

El lugar de la mujer abandonada trastroca no solo su posición 
social, sino también su propia identidad femenina. Refiriéndose 


82  Enrelación con el tema común del amor y el abandono en las mujeres, Cixous 
(1975: 75) retomó la figura de Medea para ilustrarlo: “¿Dónde me meto? 
¿Quién puedo ser? ¿Quién en la larga ¡tación de su infortunio, abundancia de 
la mujer siempre recompensada por el abandono? Reiniciando cada vez de una 
manera menos violenta la historia de Medea, repitiendo cada vez más tierna, 
tristemente, el don, el impulso, ta pasión, la alienación, el descubrimiento ful- 
gurante de lo peor: no es la muerte, es el amor total lo que el amado ha utilizado 
para sus bajas pasiones”, 


al amor intenso hacia Jasón, Medea le dice al coro en el discur- 
so anterior: “Todo ha acabado para mí y, habiendo perdido la 
alegría de vivir, deseo la muerte, amigas, pues el que lo era todo 

ara mí, no lo sabéis bien, mi esposo, ha resultado ser el más 
malvado de los hombres” (v. 227-229). El enamoramiento in- 
tenso en Medea se acompaña de una idealización de la relación 
con Jasón, situación que la lleva, incluso, a actuar en contra de 
sus deseos y de los intereses de su familia para satisfacer los de su 
amante. Las imágenes de un corazón herido o enloquecido por 
amor y la sensación de Medea de haber actuado con más ardor 
que prudencia, evocan una relación de fusión con el objeto amo- 
roso, fusión que si bien constituye una característica esencial en 
la fase inicial del enamoramiento, en las fases posteriores de la 
relación de pareja debe transformarse en función de un equili- 
brio entre el principio de placer y el de realidad.** 

Al inicio, la relación de fusión con Jasón se acompaña de 
un desplazamiento de la agresión de separación destructiva hacia 
aquellos otros que se encuentran fuera de la pareja y que se con- 
vierten en un mundo exterior amenazante, como sus padres, su 
hermano o el tío de Jasón, Estos otros, quienes para la pareja son 
obstáculos para la realización de sus fantasías de grandiosidad, se 
transforman en una especie de extranjero que hay que eliminar 
del camino y, de esta forma, expulsar del yo. 

Más tarde, la traición y el abandono por parte de Jasón son 
para Medea experiencias catastróficas; la vida pierde de repente 
sentido y un intenso deseo de muerte se apodera del yo. El dis- 
tanciamiento del objeto amoroso, necesario para poder elabo- 
rar el duelo ante la pérdida, se dificulta por su fusión con él, la 


83 En la Medea moderna de Anouilh, aparece una imagen exirema de este amor 
fusionado. Le dice Medea a Jasón: “Pero el mundo abarca a Jasón y Medea... 
El mismo océano entre nosotros no es suficiente, tú lo sabes... Nunca serás 
libre, Jasón. Siempre será Medea tu mujer. Échame fuera, estrangúlame, cuan- 
do ya no soportes más mis gritos —nunca, jamás se va a extinguir Medea de tu 
memoria” (332-333). Asimismo, Jasón enfatiza el amor ilimitado hacia Medea: 
“Yo me he perdido en vos, como un niño se pierde en la mujer que lo ha traido 
al mundo. Durante largo tiempo fuiste mi patria, mi luz —tú eras el aire que yo 
respiraba, el agua que yo tenia que tomar para poder vivir, tú eras el pan de cada 
día” (337; primer estreno en Bruselas, 1948, y estreno oficial en París, 1953). 


cual se ha mantenido, a pesar de los años transcurridos. El deseo 
de muerte de Medea se transforma, no obstante, rápidamente en 
un intenso anhelo de venganza. La agresión desencadenada por 
la decepción que el abandono del objeto amoroso provoca es 
dirigida hacia aquellos otros asociados directa o indirectamente 
con el agravio (como la nueva esposa de Jasón, el rey, Jasón y los 
niños). Una vez más, la protagonista niega el reconocimiento 
de la necesidad mutua con el otro y recurre a la destrucción de 
todos los lazos afectivos que la unían a Jasón y a los niños. Medea 
se siente urgida a dejar el lugar pasivo de la mujer abandonada, 
que evoca la vergijenza y el temor a la humillación, para colocar- 
se de nuevo en una posición activa frente a la mirada de los otros. 
La pasividad, que forma parte de la experiencia de dependencia 
del otro, propia de cualquier relación de amor, es vivida a partir 
del desengaño como intolerable para el yo. 

El amor, ante el abandono del objeto amoroso, se transfor- 
ma para la protagonista en un odio igualmente incontrolable, 
en una necesidad de venganza movida por una agresividad des- 
tructiva ante la separación y la decepción vividas. La pasión que 
la movió a partir de la Cólquide por medio de un proceso de 
separación violento, en el que la des-identificación de los padres 
y de la familia no estará acompañada de un nuevo acercamien- 
to identificacorio, se transforma en un odio que se torna más 
poderoso que el amor a sus hijos. La separación se experimenta 
nuevamente como una ruptura con los orígenes, como desgarra- 
miento, destrucción y asesinato, como una especie de nuevo na- 
cimiento en el que los vínculos con el pasado deben quedar atrás. 
Ante la doble desgracia de la traición y del exilio, provocada por 
la ruptura de la relación con Jasón, Medea se lamenta: “Ay, ay, 
qué gran mal son los amores para los mortales!” (v. 330). El amor 
como destrucción, como un gran infortunio para los enamora- 
dos, surge como una especie de moto en la tragedia. El amor 


84 En relación con el riesgo y el sufrimiento que el enamoramiento oculta, Frend 
(1930: 3029) afirmó lo siguiente: “En efecto, jamás nos hallamos tan a merced 
del sufrimiento como cuando amamos; jamás somos tan desamparadamente 
infelices como cuando hemos perdido el objeto amado o su amor”. 


aparece representado simbólicamente por medio de la imagen 
mitológica de Afrodita, la diosa del amor. El coro, apoyando las 
palabras de Medea, comenta: 


Los amores demasiado violentos no conceden a los hombres 
ni buena fama, ni virtud. Pero si CiprisóS se presenta con 
medida, ninguna otra divinidad es tan agradable. ¡Nunca, 
soberana, lances sobre mí, desde tu áureo arco, el dardo 
inevitable ungido con el deseo! (v. 629-633) 


Para el coro, el amor intenso es simbolizado como una fuerza 
inevitable, como algo incontrolable, que en su exceso se vuelve 
pernicioso para quienes lo viven. La imagen de Cipris con el arco 
de oro y la flecha impregnada de amor evoca un poder externo 
que penetra imprevisiblemente, ante el cual el sujeto afectado 
queda ubicado en la posición pasiva de recibir. El amante, al ser 
atravesado por la flecha, cae a merced de las pulsiones irresisti- 
bles del amor, especie de fuerzas extrañas que determinan sus 
acciones y sus intereses. Pero, volvamos a la discusión entre Ja- 
són y Medea, para profundizar en las opiniones divergentes que 
cada uno sostiene con respecto al desenlace de la relación entre 
ambos. Sobre aquel poder superior, divino, que actúa en los seres 
humanos y que determina las acciones de Medea, en medio de la 
disputa, Jasón comenta: 


En lo que a mí se refiere, puesto que exaltas en demasía 
tus favores, considero que Cipris fue, en la travesía, mi 
única salvadora entre los dioses y los hombres. Tu espíritu 
es sutil, qué duda cabe, pero te es odioso declarar que Eros 
te obligó, con sus dardos inevitables, a salvar mi persona”. 


(v. 526-532) 


Desde esta perspectiva, Medea no es más que un medio utiliza- 
do por los dioses para realizar sus planes y defender sus intereses. 


35 En la mitología griega, Afrodita también es llamada Cipris. 


ne 


La imagen de la mujer autónoma que de forma activa protege y 
salva a su amante se reduce desde la mirada de Jasón a la posición 
pasiva de objeto de los dioses. Al igual que en la percepción del 
coro, Jasón atribuye a los dioses el amor de Medea: Cipris, por 
medio de Eros, obligó a la joven de la Cólquide a salvar a su 
amante y a seguirlo a su patria. Medea no es dueña de sus deci- 
siones; poseída por el amor o por el odio actúa impulsivamente. 
Así lo confirma Jasón en el siguiente comentario: 


No he visto hoy por primera vez, sino también en otras mu- 
chas ocasiones, cuán irremediable mal es la acerba cólera. 
Pues, aunque tenías la posibilidad de habitar esta tierra 
y esta casa, soportando fácilmente las decisiones de los po- 
derosos, por tus palabras insensatas serás desterrada de este 


país”. (v. 446-451) 


Con una advertencia, inicia Jasón la discusión con Medea: 
“mal irremediable es la acerba cólera”. Ante sus ojos aparece una 
figura femenina indomable, una mujer que no controla sus de- 
seos, ni la agresión, que no respeta las órdenes de los más po- 
derosos y, por lo tanto, debe ser castigada. La agresión femenina 
en Medea personifica el mal y sus insultos son palabras que no 
tienen sentido, ni valor, son ¿nsensatas. Jasón utiliza las estructu- 
ras de poder que ahora lo amparan para desarrollar su discurso 
como representante del rey. Como “hijo del rey” asume la posi- 
ción del padre que castiga y, al mismo tiempo, ayuda: 


Yo me esforzaba, una y otra vez, por calmar la cólera de 
los irritados soberanos y quería que permanecieras aquí, 
pero tú no desistías en tu locura, injuriando siempre a los 
reyes y, por ello, serás expulsada del país. Sin embargo, a 
pesar de lo que ha ocurrido, sin renegar de mis íntimos, 
vengo aquí a ocuparme de tu suerte, a fin de que no seas 
expulsada con tus hijos sin recursos y no carezcas de nada 


£...] (v. 455-462) 


Encarnando el poder del rey, Jasón se acerca a Medea en el 
rol del padre que castiga la desobediencia de la hija y, a su vez, 


le ofrece proveerla de lo necesario en el exilio. Medea queda 
desplazada a una posición femenina e infantil de dependencia. 
A continuación, reafirmando su rol paterno, le dice: [...] el des- 
tierro arrastra consigo muchos males; a pesar del odio que me 
tienes, no podría nunca quererte mal” (v. 463-464). El castigo 
del padre está confirmado como justo y necesario. Frente a la 
posición rebelde de la hija, él le ofrece su apoyo económico y 
su cariño paterno. Ánte el fracaso de los planes conjuntos y la 
frustración de las fantasías de grandiosidad que unificaban a 
la pareja, Jasón busca una nueva forma de satisfacer su deseo 
de fama y reconocimiento social. La decepción frente a la gran 
madre omnipotente encarnada en Medea se vuelve más fuer- 
te que la dependencia mutua que caracterizaba la relación de 
pareja. Jasón decide abandonar la seguridad de la relación con 
Medea, separarse de la relación diádica con la figura materna, 
y acercarse a una relación diádica con la figura paterna, con el 
rey de Corinto. Ante las palabras iniciales de Jasón, Medea, 
irritada, defiende su posición y cuestiona los argumentos de su 
contrincante: 


¡Oh colmo de maldades!, no encuentro en mi lengua ma- 
yor insulto para tu cobardía. ¿Vienes ante nosotros, vienes 
como nuestro peor enemigo (para los dioses, para mí y para 
todo el género humano?). No, ni arrojo ni audacia es mirar 
de frente a los amigos después de haberles hecho un mal, 
sino el mayor de los vicios que el hombre puede albergar: la 
desvergienza. (y. 465-472) 


Medea reacciona furiosa ante la imagen femenina e infantil 
a la que se le ha reducido; le recuerda a Jasón la ayuda indis- 
pensable que ella le brindó en la Cólquide y en Yolco. Esta 
es su réplica: “Yo te salvé [...] e hice surgir para ti una luz 
salvadora” (v. 475 y 481). En contraposición con el lugar de 
dependencia de los dioses, ella enfatiza su posición de mujer 
autónoma, que no solo salva a su amante, sino que también le 
ofrece a este la posibilidad de tener hijos. Medea se presenta 
a sí misma como la mujer abandonada con sus hijos y, a la 
vez, la madre salvadora ofendida por su hijo desvergonzado y 


desagradecido. Ella se siente agraviada doblemente, tanto en 
su identificación con la figura omnipotente de la madre como 
en su identificación con la imagen poderosa del héroe griego. 
Frente a esta ofensa, se lamenta de que los viejos dioses y la 
lealtad a los juramentos ya no prevalecen, ahora rige un nuevo 
reglamento: 


Se ha desvanecido la confianza en los juramentos y no pue- 
J ) 
do saber si crees que los dioses de antes ya no reinan, o si 
q y 
piensas que abora hay leyes nuevas entre los hombres, por- 
que eres consciente, qué duda cabe, de que no has respetado 
los juramentos que me hiciste. (v. 492-496) 


La figura de Medea se presenta como consecuente, frente a la 
inconsecuencia de Jasón. Ella se mantiene fiel al amor que preva- 
lecía entre ambos, a los mutuos juramentos. Jasón los infringió 
en función de la seguridad y el poder que la relación con el rey 
le ofrecía. Al respecto, le pregunta él a Medea, convencido de su 
decisión: “¿Qué hallazgo más feliz habría podido encontrar que 
casarme con la hija del rey, siendo como era un desterrado?” (v. 
554-455). Para Jasón, las ventajas de su nuevo matrimonio son 
tan evidentes que incluso representan el bienestar de Medea y 
sus hijos: 


[...] lo hice con la intención de llevar una vida feliz y sin 
carecer de nada, sabiendo que al pobre todos le huyen, 
incluso sus amigos, y, además, para poder dar a mis hijos 
una educación digna de mi casa y, al procurar hermanos 
a los hijos nacidos de ti, colocarlos en situación de igual- 
dad y conseguir felicidad con la unión de mi linaje [...] 
(v. 559-564) 


De nuevo tenemos aquí el modelo del padre proveedor, 
preocupado por la manutención y la felicidad de sus hijos. La 
nueva unión con la hija del rey le brinda a Jasón la oportu- 
nidad de reivindicar su descendencia real, teniendo hijos con 
ella y de ofrecerles a sus actuales hijos un estarus igual, digno 
de hijos de reyes. La unión con el linaje de la realeza significa 


el poder recuperar la pureza de sus orígenes, el poder limpiar 
a sus hijos de la impureza que la unión con Medea representa 
y devolverles la dignidad perdida. En la fantasía de Jasón, su 
relación con Medea personifica una escena primaria entre la 
imago de la madre mala, impura, salvaje, y una imago paterna 
buena, digna y poderosa. Los hijos de ambos proceden de la 
mezcla, encarnan un mundo intermedio, heterogéneo, en el 
que las fronteras que separan los mundos diversos se disuel- 
ven. Lo intacto, la pureza de los orígenes, se contamina por 
medio del contacto con un otro extraño, diferente, femenino. 
Recordemos que, en relación con esta pureza del linaje, Jasón 
le comenta el siguiente deseo a Medea: “Los hombres deberían 
engendrar hijos de alguna otra manera y no tendría que existir 
la raza femenina: así no habría mal alguno para los hombres” 
(v. 573-575). 

En este anhelo nos encontramos con una negación de la 
mezcla, de la unión fundamental en la escena primaria; en otras 
palabras, de la concepción sobre el origen a partir de los dos 
géneros. Jasón evoca el lejano ideal ateniense del nacimiento por 
aucoctonía, en el cual la procedencia se deriva de un solo origen 
(generalmente la madre, pero a veces también el padre). Apare- 
ce el deseo de integridad narcisista representado en la fantasía 
fálica sobre la unidad del ser, el rechazo de la multiplicidad y 
la negativa al reconocimiento de la diferencia entre los géneros. 
La integridad de lo masculino se hace alcanzable por medio de 
la negación de la feminidad: la mujer debería desaparecer para 
dejar al hombre nacer en su plenitud. De esta forma se termina 
por negar la triangulación. El tercero que proviene de la unión 
de la pareja originaria desaparece. La tensión entre los géneros se 
disuelve en la absolutización del poder fálico y la expulsión del 
poder materno, lo cual implica una negación tanto de la depen- 
dencia mutua como de la diferencia entre lo masculino y lo fe- 
menino. Frente a este anhelo por la autoctonía, Medea reacciona 
de nuevo indignada: 


“Es evidente que en muchas cosas disiento de la mayoría de 
los mortales. Para mí, quien es injusto y, al mismo tiempo, 
de talante habilidoso en el hablar merece el mayor castigo, 
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pues, ufanándose de adornar la injusticia con su lengua, se 
atreve a cometer cualquier acción, pero no es excesivamente 
sabio. Así también tú abora no quieras aparecer ante mí 
como honorable y hábil orador, pues una sola palabra te 
echará por tierra. (v. 578-586) 


En este comentario, aparece de nuevo la incapacidad de Ja- 
són para reflexionar sobre su deslealtad como contraparte de la 
capacidad de autorreflexión de Medea. No obstante, tanto Me- 
dea como Jasón terminan por negar la triangulación edípica por 
medio de la fantasía de la gran pareja. Esto ocurre, primero, en 
la relación de amor fusionado como gran pareja omnipotente. 
Posteriormente, cada uno niega la triangulación a su modo. Por 
una parte, Jasón proyecta en la feminidad todo lo malo, destruc- 
tivo y decadente. En la referencia al mito sobre la autoctonía, se 
sustituyen las fantasías originarias sobre la escena primaria, la 
procreación y la concepción, por la fantasía de una masculinidad 
omnipotente, intacta y cerrada en sí misma, en la que no hay es- 
pacio ni para la diferencia, ni para el surgimiento de un tercero. 
Esto se corrobora en la negación de su paternidad, al excluir a 
sus hijos de sus nuevos objetivos de vida. Por otra parte, Medea 
necesita destruir al tercero que obstaculiza la realización de sus 
fantasías femeninas de grandiosidad, es decir, a sus rivales, Jasón 
y sus propios hijos. Al igual que durante su partida de la Cólqui- 
de, de nuevo no hay espacio para la triangulación; la separación 
no es posible si no es a través de la muerte. Jasón abandona uni- 
lateralmente la relación, Medea destruye al otro que provoca el 
abandono. La relación imposible, sin salida, se vuelve también 
una separación destructiva, por lo tanto, el producto de la rela- 
ción de amor debe ser destruido, los hijos deben morir no solo 
en el miro, sino también en el desenlace trágico. 

En relación con la disputa entre Jasón y Medea, después de 
escuchar a los dos defender sus posiciones, comenta el coro: 
“Terrible es la cólera y difícil de sanar cuando suscita discor- 
dia entre seres queridos” (520-521). Al igual que el amor, la 
cólera entre seres queridos se enciende como las llamas, incon- 
tenibles, violentas, como un poder avasallante que crece hasta 


convertirse en destrucción, en una maldición. El amor y la 
agresión aparecen como deseos inseparables y, al mismo tiem- 
po, como caminos irreconciliables en las relaciones íntimas de 
la pareja y la familia. 


La agresión femenina y lo heroico 


Recurriendo de nuevo al contexto social y etnológico de la 
tragedia, en la figura de Medea se hace evidente la posición de 
dependencia que la mujer ocupaba en la Antigiledad y en par- 
ticular en Atenas durante el siglo V a. C. La mujer necesitaba 
de alguna figura masculina a su lado para ocupar una posición 
de respeto y dignidad ante la sociedad.3ó La mujer sola se volvía 
amenazante para el orden social. La única posibilidad tolerada 
para salir del hogar era el matrimonio; ante la ruptura de este, se 
esperaba su reintegración al hogar paterno. 

Sobre la importancia que el matrimonio tenía para la mu- 
jer, resulta significativo el comentario de la nodriza al respecto. 
Ésta, en su lamento, al comienzo del drama, desea que Medea 
nunca hubiera habitado la tierra de Corinto con su esposo e hi- 
jos. Con las siguientes palabras describe a Medea como esposa: 
“[...] tratando de agradar a los ciudadanos de la tierra a la que 
llegó como fugitiva y viviendo en completa armonía con Jasón: 
la mejor salvaguarda radica en que una mujer no discrepe de su 
marido” (v. 11-13). 

Ya en la escena inicial de la tragedia, nos encontramos con 
dos cuadros contrastantes de Medea. La esposa apacible y leal, 
respetada por los otros, que la nodriza nos describe en los pri- 
meros versos, no coincide con la imagen amenazante de la pro- 
tagonista que nos presenta poco después. La nodriza caracteriza 
a su ama mediante imágenes metafóricas. En estas compara su 
actitud con una piedra o una ola marina y su agresividad con 


36  Estaes una situación que se puede considerar paradigmática en relación con la 
posición social de la mujer en la cultura occidental. 


las nubes de una tormenta que pronto va a estallar, o con la mi- 
rada furiosa de un toro o de una leona recién parida. De forma 
semejante, al final de la tragedia, en el momento en que Medea 
va a matar a los niños, el coro, ya sin esperanzas, se queja así: 
“¡Desdichada! ¡Es que eres como una roca o un hierro, para ha- 
berte atrevido a matar con tu mano asesina el fruto de los hijos 
que engendraste!” (v. 1279-1281). Las imágenes de una roca, 
del hierro o de una ola marina encrespada podrían evocar aspec- 
tos como la dureza, la inflexibilidad y la intransigencia, como 
también asociarse a lo inanimado e insensible, aquello carente 
de sentimientos (al respecto, compárense Page, 1938, y Bryson 
Bongie, 1977). Estos rasgos hacen pensar en una heroína, que 
en su firmeza y solidez actúa con sangre fría, consecuente con 
sus principios, sin atender a los sentimientos o a la compasión 
hacia el otro. En coincidencia con este modelo de lo heroico que 
los otros personajes transmiten, comenta Medea sobre su propio 
carácter: “Que nadie me considere poca cosa, débil e inactiva, 
sino de carácter muy distinto, dura para mis enemigos y, para 
mis amigos, benévola; la vida de temperamentos semejantes es la 
más gloriosa” (v. 807-810). 

No obstante, la figura del héroe decidido e implacable en sus 
acciones, frío como el hierro o inmutable como una roca ante 
sus enemigos contrasta con las imágenes de una tormenta y con 
la mirada furiosa de un animal salvaje, imágenes utilizadas por 
los otros personajes para simbolizar la agresividad de la prota- 
gonista. En la mirada de los otros, el control y la autodetermi- 
nación de la heroína se contraponen a lo incontrolable en una 
tormenta, a lo impredecible en la furia de un animal o a lo impe- 
tuoso en las olas del mar. De pronto, desde el lugar de los otros, 
el dominio de sí misma de la protagonista se desdibuja para dar 
paso a la explosión, a la descarga de la agresión que desborda los 
límites de la censura. 

La dualidad aparece, de forma semejante, en el monólogo, 
cuando al decidirse sobre sus planes de asesinar a sus hijos, afir- 
ma Medea con firmeza: “[...] conozco los crímenes que voy a 
realizar, pero mi pasión es más poderosa que mis reflexiones 
y ella es la mayor causa de males para los mortales” (v. 1079- 
1081). Aquí apreciamos la imagen de sí misma, la mirada desde 


adentro, en la que Medea se identifica con la impetuosidad de la 
pasión. Recordemos que la pasión, asociada a lo femenino, era 
considerada por los griegos una expresión de las fuerzas salvajes 
de la naturaleza o una manifestación de lo extranjero, de lo bár- 
baro; en todo caso, representaba algo exterior que encarnaba la 
diferencia frente a la integridad, simbolizada en lo griego. 

En esta mirada interior, Medea se identifica tanto con los 
componentes masculinos, idealizados, del héroe griego, como 
con aquellos componentes considerados femeninos, asociados 
con lo incontrolable e impredecible. La línea divisoria entre am- 
bos polos se diluye en el punto en que se fusionan como sím- 
bolos de lo poderoso, de lo potente y grandioso, perteneciente 
tanto a lo femenino como a lo masculino. 

Sin embargo, la perspectiva que Medea tiene de sí misma no 
corresponde del todo a las alegorías a las fuerzas de la naturaleza 
o al salvajismo en los animales, de las que los otros personajes 
de la tragedia se sirven para referirse a ella. Al respecto, consi- 
deremos la escena final, en la que Medea le dice irónicamente a 
Jasón: “Y ahora, si te place, llámame leona o Escila que habita 
el suelo tirrénico. A tu corazón, como debía, he devuelto el gol- 
pe” (v. 1359-1360). Ella no se identifica con estos esbozos de 
lo femenino que los otros le asignan; más bien, su imagen de sí 
misma como mujer está marcada por las fantasías de grandiosi- 
dad heroica. Mientras los otros enfatizan los rasgos amenazantes, 
persecutorios y destructivos de Medea, asociados con lo bárbaro, 
ella exalta los valores heroicos con los que se identifica, como el 
coraje, la firmeza y el honor, asociados por el contrario con lo 
griego. La pasión, desde su perspectiva, no pareciera representar 
algo extraño, exterior al sí mismo, sino más bien, algo propio, 
inherente a sus ideales heroicos. 

Volvamos al diálogo inicial con las mujeres del coro para acer- 
carnos mejor a estas imágenes contrastantes de la feminidad. En 
este encuentro, Medea pronuncia un apasionado discurso sobre 
la situación social, desventajosa para la mujer en la Antigiiedad. 
Comienza afirmando: “De todo lo que tiene vida y pensamien- 
to, nosotras las mujeres, somos el ser más desgraciado” (v. 230- 
231). Al mismo tiempo que se queja de la discriminación a la 
que se ha sometido a la mujer en la sociedad, se iguala con el 
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hombre, al asumir que también la mujer es dueña del pensa- 
miento, del logos griego, posición obviamente polémica para la 
época, en la cual se muestra una ruptura de la continuidad con 
las tradiciones, una resistencia frente a una adaptación pasiva 
a la sociedad. 

A continuación, desarrolla esta crítica refiriéndose al signi- 
ficado que el matrimonio tiene para las mujeres: “Empezamos 
por tener que comprar un esposo con dispendio de riquezas y 
tomar un amo de nuestro cuerpo, y este es el peor de los males” 
(v. 232-234). En esta perspectiva encontramos una extraña dis- 
crepancia. La mujer —como sujeto femenino dueño de riquezas 
y de su pensamiento— debe someterse a un 4m0, pero no es ven- 
dida como esclava o subordinada, sino que ella misma se lo debe 
comprar. La imagen ambivalente de Medea sobre el matrimonio 
parece representar su propia experiencia. Ella escogió su pareja, 
pero quedó sujeta a una posición de dependencia del hombre, 
que no constituye una amenaza para el sí mismo, mientras se 
mantiene el equilibro en la relación. Al romperse el equilibrio, 
surgen el dolor y la decepción que la evidencia de su depen- 
dencia le provocan. Las fantasías de grandiosidad de sí misma 
se ven amenazadas por los sentimientos de agravio y vergúenza 
que se anticipan. En este sentido, comenta sobre los riesgos del 
matrimonio: 


Y la prueba decisiva reside en tomar a uno malo o a uno 
bueno. A las mujeres no les da buena fama la separación 
del marido y tampoco les es posible repudiarlo. Y cuando 
una se encuentra en medio de costumbres y leyes nuevas, 
hay que ser adivina, aunque no lo haya aprendido en casa, 
para saber cuál es el mejor modo de comportarse con su 
compañero de lecho. Y si nuestro esfuerzo se ve coronado por 
el éxito y nuestro esposo convive con nosotras sin aplicarnos 
el yugo por la fuerza, nuestra vida es envidiable, pero si no, 
mejor es morir. (y. 235-243) 


El matrimonio es representado como una empresa peligrosa 
de la que no se tiene control. Puede significar tanto la promesa 
de la dicha, la experiencia de la felicidad plena y total, como la 


desgracia, el ocaso o la muerte misma. Más que la fantasía de la 
escena primaria, donde la presencia de un tercero tiene cabida, 
el matrimonio parece simbolizar la unión con la madre arcaica 
omnipotente, fantasía de fusión en la que se accede al paraíso 
original o a la destrucción total, al ser devorado o tragado por 
la madre. El matrimonio se representa en la fantasía como una 
experiencia extrema en la que se juega todo o nada. La separación 
que la posición del tercero posibilita, queda anulada ante lo ab- 
soluto de las opciones, en las cuales la diferencia y el conflicto se 
disuelven. En la fantasía de Medea, la relación matrimonial, en 
el caso de la mujer, representa una experiencia absoluta, abarca- 
dora, una especie de díada cerrada que termina convirtiéndose 
en mónada. Por el contrario, para el hombre, dentro de la rela- 
ción matrimonial, el salir a la vida pública y el compartir con un 
tercero son aceptables: “Un hombre, cuando le resulta molesto 
vivir con los suyos, sale fuera de la casa y calma el disgusto de su 
corazón yendo a ver a algún amigo o compañero de edad. No- 
sotras, en cambio, tenemos necesariamente que mirar a un solo 
ser” (v, 244-247). 

En las palabras de Medea, al hombre se le permite una 
mayor libertad dentro del matrimonio. Para la mujer, este 
significa un yugo, una atadura que limita su posibilidad de 
movimiento y su capacidad de decisión, así como su acceso 
al conocimiento y al poder. Este modelo de matrimonio, que 
corresponde en parte a la realidad de la mayoría de las mu- 
jeres en la Atenas de esa época, no parece corresponder a la 
posición social que Medea disfruta en calidad de sabia recono- 
cida socialmente.” No obstante, el matrimonio considerado 
como obligación para la mujer, sí parece aplicarse en el caso 
de Medea. Aquí nos encontramos de nuevo, no solo con la 
disonancia entre la realidad de la mujer ateniense y la posición 
de Medea como figura trágica que se ubica en el límite entre el 
adentro y el afuera, sino también con la posición ambivalente 
de la mujer en la antigua Atenas. 


87 Al respecto, véase en el Capítulo 1, el apartado £l espacio público y el hogar: 
una comparación del rol de la mujer en Atenas y Esparta. 
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Finalmente, para cerrar esta encendida crítica sobre la rela- 
ción entre los géneros, Medea utiliza la famosa comparación 
entre los peligros de la guerra y los del parto. Recordemos sus 
palabras: “Dicen que vivimos en la casa una vida exenta de pe- 
ligros, mientras ellos luchan con la lanza. ¡Necios! Preferiría tres 
veces estar a pie firme con un escudo, que dar a luz una sola 
vez” (v. 248-251). La comparación podría ser interpretada de 
dos formas, contradictorias enue sí. Por un lado, la preferencia 
por la guerra expresa una devaluación de la maternidad, al ser 
esta última menos estimada que la participación en la guerra 
(recordemos la identificación de Medea con lo heroico, que es 
propio de la masculinidad). Por otro lado, la comparación expre- 
sa una superioridad de la potencia materna, al hacer referencia 
indirecta a las dificultades y los riesgos, tan comunes durante el 
embarazo y el parto, a los que la mujer tenía que exponerse hace 
más de dos milenios, lo cual hace preferible para la protagonista 
el horror de la guerra que los peligros que encierra la experiencia 
de la maternidad (recordemos la íntima relación existente entre 
el valor para enfrentarse al peligro y la hazaña heroica). 

Al finalizar su discurso, Medea les pide lealtad a las muje- 
res del coro y termina por confirmar su derecho a la venganza: 
“Una mujer suele estar llena de temor y es cobarde para con- 
templar la lucha y el hierro, pero cuando ve lesionados los dere- 
chos de su lecho, no hay otra mente más asesina” (y. 262-266). 
Ante la petición de apoyo, el coro le responde afirmativamente: 
“Tú tienes derecho a castigar a tu esposo, Medea” (v. 267-268). 
A partir de este momento, la protagonista se va transformando, 
gradualmente en el transcurso del drama, en el victimario que 
va a tomar venganza de sus enemigos, sin dejar de ser, al mismo 
tiempo, la víctima de su propia venganza. La mujer que le teme 
a la lucha y al hierro es la misma que luego se va a transformar 
en una mente asesina. Es la misma que será comparada por los 
otros con una roca o con el hierro mismo. Pasemos a discutir 
sobre los diversos componentes de la agresión protagonizada 
por Medea, para acercarnos al proceso de transformación gra- 
dual del personaje. 


SOBRE LA RELACIÓN ENTRE LA AGRESIVIDAD Y LA 
SEXUALIDAD EN LA IDENTIDAD FEMENINA 


Agresión femenina y el concepto 
de depresión según Freud 


Al comienzo de la tragedia, la nodriza presenta a Medea, por 
medio de una imagen ambigua de la mujer traicionada. Como 
víctima del amor, abandonada por el hombre, la mujer sufre la 
humillación y la traición desesperadamente. Al mismo tiempo, 
grita y protesta ante los dioses por la violación de los juramentos 
del matrimonio y la lealtad: 


Y Medea, la desdichada, objeto de ultraje, llama a gritos los 

juramentos [...] Ella yace sin comer, abandonado su cuerpo 
a los dolores, consumiéndose día tras día entre lágrimas, 
desde que se ha dado cuenta del ultraje que ha recibido de 
su esposo [sic], sin levantar la vista ni volver el rostro del 
suelo y, cual piedra u ola marina, oye los consuelos de sus 
amigos [...]" (y. 20, 24-30) 


Medea aparece como una mujer consumida por el dolor y 
la depresión, objeto del abandono y la traición por parte de su 
esposo. A la vez, que expresa su cólera por medio de gritos, en 
resistencia frente al consuelo y a la necesidad de conformar- 
se frente al mundo. A continuación, la nodriza reafirma esta 
representación activa de la agresión femenina: “[...] pues su 
alma es violenta y no soportará el ultraje” (v. 38-39). Agrega 
luego: “No será fácil a quien haya incurrido en su odio que se 
lleve la corona de la victoria” (v. 45-46). Una figura femenina 
orgullosa y potente, fuerte en la lucha contra sus enemigos, 
empieza a cobrar vida lentamente. En la escena inicial nos 
encontramos con una figura femenina que representaba por 
igual a la esposa herida, lamentándose, y a una furiosa e indig- 
nada mujer. En la imagen de una potente mujer guerrera ahora 
reconocemos tendencias agresivas hacia la autodeterminación, 


24 la autoafirmación, y la capacidad de imponerse. Enseguida, de- 
trás del telón, escuchamos a Medea gritar su desgracia: 


¡Ay desgraciada de mi e infeliz por mis sufrimientos! ¡Ay de 
má, ay de mí! ¿Cómo podría morir? [...] ¡Ay, sufro, desdicha- 
da, sufro infortunios que merecen grandes lamentos! ¡Ay, hi- 
jos malditos de una odiosa madre, así perezcdis con vuestro 
padre y toda la casa se destruya! (v. 96-98 y 112-114) 


A continuación, Medea pide a Zeus que le quite la vida, pues 
desea la muerte como única salida ante el dolor que el abandono 
de Jasón le provoca: “¡Ay, que la llama celeste atraviese mi cabe- 
za! ¿Qué ganancia obtengo con seguir viviendo? ¡Ay, ay! ¡Ojalá 
me libere con la muerte, abandonando una existencia odiosa!” (v. 
144-147). Los comentarios de la nodriza y los lamentos de Medea 
parecen, en un principio, contener los principales rasgos, que de 
acuerdo con Freud (1917a: 2091), caracterizan la melancolía: 


[...] un estado de ánimo profundamente doloroso, una cesa- 
ción del interés por el mundo exterior, la pérdida de la capa- 
cidad de amar, la inhibición de todas las funciones y la dismi- 
nución del amor propio. Esta última se traduce en reproches 
y acusaciones, de que el paciente se hace objeto a sí mismo, y 
puede llegar incluso a una delirante espera de castigo. 


No obstante, en relación con la disminución del amor pro- 
pio, diferencia principal entre la melancolía y el proceso normal 
del duelo, Medea manifiesta no solamente un desprecio hacia sí 
misma y un intenso deseo de muerte, sino también un profun- 
do odio hacia sus hijos y esposo. Por una parte, se presenta una 
identificación narcisista con el objeto perdido, devaluado y ofen- 
dido; los impulsos agresivos se dirigen contra el yo, mediante 
fantasías sádicas sobre su propia muerte. Por otra parte, despierta 
su hostilidad contra los objetos del mundo exterior asociados 
con el dolor de la pérdida: agresión, que en el estado típico de la 
melancolía, debería permanecer inconsciente. 

Continuando con Freud, este proceso regresivo de carác- 
ter narcisista transforma la pérdida del objeto en una pérdida 


del yo, la cual se manifiesta, en el melancólico, mediante “[...] 
una extraordinaria disminución de su amor propio, o sea un 
considerable empobrecimiento de su yo” (1917a: 2093). El yo 
se vuelve objeto predilecto de la primitiva agresión sádica del 
superyó. Hoy la depresión es asociada no solo con una pérdida 
real o fantaseada del objeto de amor, sino también con una he- 
rida narcisista, provocada cuando la separación del objeto pri- 
mario no ha sucedido aún. La tristeza es considerada no como 
agresión contra el objeto frustrante internalizado, sino como 
agresión contra el sí mismo primitivo, que ha quedado herido, 
incompleto y vacío (véase Kristeva 1987: 12). La melancolía 
surge como una negación de una pérdida primitiva, como una 
herida narcisista indecible, que ha sido provocada antes de la 
aparición del lenguaje. 

En Medea, al contrario, el dolor ante la pérdida y los de- 
seos de muerte que acompañan la experiencia del duelo se 
van transformando gradualmente en una intensa furia dirigi- 
da contra el mundo exterior, en una necesidad incontrolable 
de venganza. La posición de auto-denigración típica de una 
estructura psíquica depresivo-masoquista, con fuertes senti- 
mientos de culpa y una intensa necesidad de castigo, que a 
menudo son asociados —en el psicoanálisis con una imagen 
pasiva, desexualizada y poco agresiva de la mujer, no parece 
corresponder a la figura de Medea en la tragedia.* La agresión 
inconsciente dirigida contra el yo, típica de la depresión, surge 


88 En la teoría psicoanalítica nos encontramos todavía hoy con una imagen la- 
tente de una feminidad escindida, que concibe la agresión femenina a partir 
de oposiciones binarias. Por una parte, tenemos a la mujer castrada, pacífica 
y dependiente del hombre, que coexiste con la imagen de la mater dolorosa 
sin deseo sexual propio. Por otra parte, tenemos la imagen de la mujer fálico- 
narcisista, representada ya sea como seductora y asesina, o demonizada en la 
imagen de la madre castrante y devoradora (véase Rohde-Dachser, 1991: 110 
y siguientes, 127 y siguientes). Mientras que en la tradición bíblica estas imá- 
genes de feminidad se corresponden con la imagen de la madona encarnada en 
la virgen Maria frente a la imagen culpógena de Eva; en la mitología griega 
nos encontramos con la mujer que espera eternamente a su esposo, en la figura 
de Penélope, en contraste con las figuras terroríficas de la Medusa, la Esfinge 
o las Sirenas. 
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por el contrario en ella de forma abierta, dirigida contra aquellos 
objetos externos asociados a la pérdida o la herida narcisista. En 
Medea, la agresión femenina se manifiesta explícitamente, surge 
de las profundidades del inconsciente, de lo culturalmente ta- 
buizado, para tomar una posición activa. En este sentido, sobre 
la furia incontrolable y salvaje de Medea, la nodriza les advierte a 
los niños lo siguiente: “Como os decía, niños queridos, vuestra 
madre excita su corazón y su cólera. Apresuraos a entrar en casa 
y no os acerquéis a su vista ni os aproximéis a ella, guardaos del 
carácter salvaje y de la naturaleza terrible de su alma despiadada” 
(v. 100-105). 

Seguidamente, la nodriza compara la agresividad de Medea 
con la llegada de una tempestad creciente, que pronto va a es- 
callar en forma impredecible (al respecto, véase Medina, 1977). 
Ella comenta: “Es evidente que esta nube de lamentos que em- 
pieza a levantarse pronto estallará con más furor. ¿Qué podrá 
llegar a hacer un alma orgullosa, difícil de dominar y mordida 
por la desgracia?” (v. 109-111). 

Medea es evocada por la nodriza como “un alma orgullosa 
y violenta”, que "no soporta el ultraje” ni se deja vencer fácil- 
mente, es decir, como un sujeto femenino que enfrenta el des- 
engaño activamente. Rasgos, estos, de la agresión femenina que 
se asocian a lo salvaje, a las fuerzas destructivas de la naturaleza, 
que amenazan con destruir el orden social masculino. Los com- 
ponentes de la agresión que tienden a la autonomía y a la au- 
toafirmación son reducidos al odio destructivo y la violencia.3% 
La nodriza no es la única que considera la agresión femenina 
violenta y destructiva. Al quejarse por su situación desesperada 
como mujer extranjera y abandonada, sin una patria a la cual 
regresar, Medea se refiere a los alcances de la agresión femenina 


89  Eneste sentido, en su análisis sobre la tabuización social y psíquica de la agre- 
sión femenina en la actualidad, afirma Musfeld (1997: 11): “La diferenciación, 
la fuerza y el signo de un poder propio aparecen en constelaciones de conflic- 
tos específicas y en imágenes sociales de la feminidad asociados con un odio 
destructivo y formas aniquiladoras de agresión. Esto lleva a que en sí misma la 
vivencia y calificación de la propia agresión y furia se experimente a menudo 
como destrucción”. 


ante la traición del hombre, de la siguiente forma: “Una mujer 
suele estar llena de temor y es cobarde para contemplar la lucha 
y el hierro, pero cuando ve lesionados los derechos de su lecho, 
no hay otra mente más asesina” (v. 263-266). 

Va apareciendo lentamente en el escenario, la imagen de 
la mujer asesina asociada con la figura de una madre persecu- 
tora que, en la fantasía de la nodriza, parece evocar la ¿mago 
temprana de la madre mala. En su monólogo, al comienzo de 
la cragedia, la nodriza comenta en forma de oscuro presagio: 
“Ella odia a sus hijos y no se alegra al verlos, y temo que vaya a 
tramar algo inesperado” (v. 36-37). Posteriormente, le dice al 
pedagogo de los niños, también en tono providencial: “No los 
acerques a la irritada madre, pues ya la he visto mirarlos con 
ojos fieros de toro, como tramando algo” (v. 90-92). En otro 
momento, al dirigirse al coro, se refiere de nuevo a esta especie 
de poderes malignos en la mirada de Medea: “[...] lanza a sus 
criadas miradas de leona que acaba de parir” (v. 187-188). 
En estos comentarios de la nodriza sobre la furia de Medea 
contra sus hijos o contra las criadas, la agresión se manifiesta 
a través de la mirada, como una especie de “mal de ojo” que 
puede ocasionar grandes desgracias. Al mismo tiempo, apare- 
ce asociada a lo animal, una leona recién parida o la mirada 
furiosa de un toro, animales que se describen comúnmente en 
la mitología griega como salvajes y peligrosos, y que encarnan 
poderes sobrenarurales,% 


90 En relación con los poderes míticos que algunos animales encarnan, cabría re- 
cordar que tanto Jasón como Heracles y Teseo se enfrentan en famosas batallas 
encamizadas con toros o leones. Sobre este simbolismo, Padel afirma (1992: 
142) lo siguiente: “Poderosos emblemas de la agresión masculina incontrola- 
ble, paradigmas de la violencia aterradora, caballos y toros, elevan el rango de 
las armas no humanas con aspiraciones y respiración ardientes, cuernos enor- 
mes y pesados dientes, superioridad física en fuerza y tamaño y un precario 
temperamento que los hombres no son capaces de controlar. Las mujeres no 
los confrontan en los mitos griegos, pero las drogas de Medea salvaron a Jasón 
de la respiración ardiente [...] Estas armas y sus dueños animales dirigidos 
contra el cuerpo humano [sic], son también, en la imaginería trágica, las formas 
principales mediante las cuales los demones o personificaciones demonizadas 
atacan el interior del cuerpo humano”. 
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En esta imagen violenta y pulsional de la agresión femenina 
se contradicen las percepciones de Medea y de la nodriza. Por 
una parte, tanto para Medea como para la nodriza, se muestra 
la agresión femenina en la imagen de la mujer heroica y guerre- 
ra, que no está dispuesta a soportar pasivamente la humillación. 
Por otra, mientras para Medea esta imagen es natural y legítima 
para la nodriza es una peligrosa violación del orden social. Parece 
que en la terrorífica y nefasta mirada de Medea las tendencias 
de agresividad dirigidas hacia la acción y la autoafirmación se 
transforman en furia destructiva. En el siguiente apartado, pro- 
fundizaré en la magia de la mirada, mediante la comparación 
entre Medea y Edipo. 


Medea y Edipo: entre la trasgresión 
de lo cultural y el autocastigo 


Los ojos y la mirada, vínculo simbólico entre el mundo in- 
terior y la realidad externa, desempeñan en el mundo psíquico, 
en el nivel de la fantasía, un rol fundamental, sobre todo en 
relación con el complejo de Edipo, como ya Freud (1900) en 
La interpretación de los sueños lo había afirmado. En la tragedia 
griega Edipo Rey, este desea descubrir la verdad sobre una culpa, 
que, finalmente, descubre en sí mismo, en la medida en que se 
deja llevar en una búsqueda profunda sobre su propia biogra- 
fía, proceso comparable al de un psicoandlisis (Freud, 1900: 507). 
Edipo descubre que él mismo es el asesino de Layo, su padre, y 
que Yocasta, su esposa, es su madre, Ante su culpabilidad, Edipo 
se arranca los ojos como castigo. El poder verse como partícipe 
en la escena originaria con su madre, en sustitución de su padre, 
como realización del incesto, provoca la necesidad inevitable de 
castigarse, de castrarse. La fantasía de ver o participar en la es- 
cena originaria, en el coito de los padres, representa una amena- 
zante violación de la prohibición universal del incesto anclada 
profundamente en el inconsciente. Esta satisfacción de fantasías 
inconscientes colectivas, por medio de la creación mítica o lite- 
raria, aparece como la razón fundamental por la cual, de acuer- 
do con Freud, la tragedia de Sófocles nos sigue provocando una 


fascinación inevitable, a pesar de los siglos transcurridos, fasci- 
nación que también se suscita, hoy, hacia la Medea de Eurípides, 
como lo prueba la voluminosa recepción de la tragedia durante 
el siglo pasado (véase McDonald, 1997). 

Sobre el significado que tienen las relaciones entre la mirada, 
la agresión femenina y la culpa en la figura de Medea, nos po- 
diríamos plantear los siguientes interrogantes: 

+» ¿Por qué la agresión por parte de Medea aparece vincu- 
lada a la mirada, vivida como una amenaza difusa que 
puede provocar la castración, la destrucción o, incluso, la 
muerte? 

+ ¿Por qué la figura de Medea, su agresión, su potencia fe- 
menina, su multiplicidad, provocan una fascinación y, a 
la vez, un horror innombrables, una ambivalencia a veces 
intolerable? 

+ ¿Por qué Medea, una mujer que se presenta a sí misma 
como independiente y orgullosa, decide asesinar a sus pro- 
pios hijos para vengarse de su esposo? 

Así como el Edipo de Sófocles se castiga a sí mismo por in- 
fringir la prohibición cultural del incesto, la Medea de Eurí- 
pides se castigará por quebrantar el mandato social de circular 
como objeto de intercambio, que tiene la mujer en la sociedad. 
Como ya se ha discutido, la huida de Medea significa un doble 
rechazo de las tradiciones culturales: por un parte, ella decide 
de forma independiente salvar a su amado y huir con él, y, por 
otra, abandona su patria sin haberse casado. Este extraordinario 
matrimonio de Medea no tiene nada que ver con los rituales 
matrimoniales acostumbrados, ni con el rol asignado socialmen- 
te a la esposa. El Edipo trágico personifica el infatigable deseo 
de saber, que persiste a pesar de la propia desgracia. El saber no 
representa la suerte, no obstante, este se persigue. Á partir de un 
proceso de conocimiento autorreflexivo, en el cual él mismo se 
convierte en objeto de su propia percepción, Edipo va a ser ca- 
paz de la autoconsciencia y el autoconocimiento (Seidler, 1995: 
247 y siguientes). 

En la Medea de Eurípides, la agresión femenina, tabuizada so- 
cialmente, está representada mediante la capacidad de autodeter- 
minación de la protagonista, como una experiencia consciente. 


Posteriormente, cuando ocurre el asesinato de los hijos, obtiene 
primacía también en Medea la tendencia al autocastigo. Ám- 
bos héroes en su posición de sujetos vulneran normas sociales, 
realizando aquellos deseos que habitan tanto en el inconsciente 
individual como colectivo, situación por la cual deben expiar la 
culpa que les corresponde. Ambos se castigan a sí mismos, no 
son castigados por otros; llevan a cabo un sacrificio de sí mismos 
con el cual responden a la trasgresión cultural que personifican. 

No obstante, existe una diferencia fundamental entre las dos 
figuras trágicas. La mirada en Medea aparece en la tragedia como 
manifestación de su poder, como una expresión autoconsciente 
de su agresividad. En Edipo la mirada está asociada al autocasti- 
go al sacarse los ojos, acción que se presenta como la consecuen- 
cia forzosa de sus acciones inconscientes. Mientras Medea sabe 
lo que está haciendo, Edipo no lo sabe. Ella actúa con absoluta 
conciencia de las consecuencias de sus actos. Por el contrario, 
Edipo actúa sin saber las consecuencias fatales de sus actos. Se 
podría concluir que la Medea de Eurípides representa un sujeto 
trágico, en el que la asociación tabuizada entre conciencia y agre- 
sión femenina se va a realizar. 


Lo extranjero en la figura de Medea, 
¿una fantasía masculina?* 


La agresividad femenina expresada en la mirada de la pro- 
tagonista surge en la tragedia, por medio de la voz de la nodri- 
za, como aquello amenazante, extranjero, cercano a la magia, 
como un otro que brota incontenible y amenaza con desbor- 
darse. La agresión femenino-materna, expulsada de la concien- 
cia, surge como una manifestación irresistible que brota del 
inconsciente y retorna violentamente por medio de la imagen 
de una ira destructiva. No solo la nodriza se refiere a Medea 
de la manera descrita, también Creonte expresa su temor ante 
la agresividad de Medea, cuando le comunica su decisión de 


91 Véase al respecto, Theweleit (1977). 


desterrarla: “Muchos motivos contribuyen a mi temor: eres de 
naturaleza hábil y experta en muchas artes maléficas, y sufres 
por verte privada del lecho conyugal” (v. 284-287). La astucia y 
el saber de Medea aparecen aquí como características destructi- 
vas y terroríficas. Igualmente, Jasón, al ofrecerle a Medea ayuda 
económica para el exilio, re refiere a su cólera como un “mal 
irremediable”; la califica de “insensata” y su proceder, de “locu- 
ra”, causa por la cual deberá ser expulsada (véase v. 447, 451 y 
457). Al final de la tragedia, al referirse al origen extranjero de 
Medea, y desesperado ante la muerte de sus hijos y de su nueva 
esposa, Jasón le dice a aquella: 


¡Ob ser odioso, oh, con mucho, la más abominable para 
los dioses, para mí y para toda la raza de los hombres! [...] 
No existe mujer griega que se hubiera atrevido a esto, y, 
sin embargo, antes que con ellas preferí casarme contigo 
—unión odiosa y funesta para mí—, leona, no mujer, de na- 
tural más salvaje que la tirrénica Escila 2 (v. 1324-1326, 
1339-1343). 


Luego, le recuerda la traición a su padre y el asesinato de su 
hermano, y continúa desesperado con sus lamentos: “¡Oh hijos, 
que madre malvada os cayó en suerte!” (v. 1363), “¡Ay, ay, infame, 
infanticida!” (v. 1393), “¡Zeus! ¿Oyes cómo he sido rechazado? 
¿Qué ultrajes he padecido por culpa de esta odiosa e infanticida 
leona?” (v. 1405-1407). En el discurso de Jasón, como fantasía 
masculina, Medea personifica de nuevo, en las imágenes de la 
leona y la Escila tirrénica, la imagen persecutora, castrante y de- 
voradora de la madre mala que surge en la temprana infancia. Al 
mismo tiempo, en la imagen de la “unión odiosa y funesta”, Me- 
dea encarna a la engañosa madre edípica de la escena primaria, 
aquella que seduce y luego traiciona o repudia. Medea representa 
ala mujer seductora que provoca la decadencia del hombre. 


92 Monstruo marino de la mitología griega que habita el estrecho de Mesina. En 
las sagas posteriores. se considera que originalmente había sido una mujer bella 
transformada como castigo en un monstruo. 
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De nuevo nos encontramos con la dramarización de la agre- 
sión femenina como algo monstruoso y perverso. Jasón pro- 
yecta sobre Medea todo su odio y frustración; la convierte en 
la culpable de todas sus desgracias, en la encarnación del mal. 
En la figura de Medea, “mujer abominable”, “madre malva- 
da, infame e infanticida”, se deposita todo aquello repulsivo y 
abyecto que Jasón no puede reconocer en sí mismo. Jasón no 
siente que él haya traicionado a Medea y a sus hijos. Desde su 
perspectiva, por el contrario, los lugares se invierten; ella es 
la que lo traiciona y lo repudia. Experimenta el matrimonio 
con Medea como una “unión” que destruye sin límites, como 
la causa única de su decadencia. En la medida que Jasón no 
puede reconocer la acción autónoma del amor apasionado de 
Medea, debe recurrir a las imágenes de la mujer mala, asesina, 
y quedarse atrapado en sus fantasías masculinas. Él no ve en 
ella una pareja amorosa en condiciones equitativas, sino un 
objeto de intercambio que de nuevo puede ser intercambiado. 
El no se relaciona con Medea en calidad de individuo y, por 
lo tanto, no puede reconocer su pasión, su humillación ni su 
venganza. En la medida en que Jasón no demuestra conciencia 
de justicia, no está en condiciones de reflexionar sobre sus ac- 
ciones ni sus consecuencias; percibe su forma de actuar, desde 
su opinión, como correcta.% 

Las fantasías masculinas están asociadas con una incapa- 
cidad para la reflexión, que caracteriza no solo a Jasón, sino 
también a Creonte, e incluso a la nodriza. En este sentido, la 
nodriza también asume una posición masculina. En la imagen 


93 En relación con la incapacidad de Jasón para reflexionar sobre la capacidad 
de acción de Medea, se deja decir Jeffers, en su tragedia Medea, de forma 
todavía más clara que Euripides, las siguientes patabras: “¿Con respecto a 
aquellos servicios, de los que vos a gritos te jactas, a quién se los agradezco 
yo? —Yo se los agradezco a Afrodita, la diosa que les permite enamorarse a 
las jóvenes-. Vos lo hiciste solo porque Lenias que hacerlo; Afrodita te obligó 
con este fin. Yo era su favorito. Un hombre se arriesga a saber muchas cosas, 
¿sabes? Él persigue la aventura hacia el frio rostro de la muerte. Y cuando 
los dioses están con él, escogen un instrumento para salvarlo; cuando no, 
entonces muere él precisamente. Tú fuiste este instrumento” (365, estreno 
original en New York, 1947). 


de la mujer como personificación del mal coincide la mirada 
masculina con la femenina. Ninguno de ellos es capaz de reco- 
nocer la subjetividad de la protagonista. 

Medea representa para ellos la feminidad salvaje, pulsio- 
nal e incontrolable, una tierra incógnita corporal, que para la 
mirada masculina siempre será inaccesible. La agresión feme- 
nina, invencible, viene desde un afuera inevitable que ame- 
naza con la desintegración del sí mismo. Esta representa algo 
inasimilable, excluido del sí mismo, que provoca exterminio, 
decadencia y muerte. Se trata de un mecanismo de defensa, 
que Kristeva (1980: 7) describe como abyección: “Hay en la 
abyección una de esas violentas y oscuras rebeliones del ser 
contra aquello que lo amenaza y que le parece venir de un 
afuera o de un adentro exorbitante, arrojado del lado de lo 
posible y de lo tolerable, de lo pensable. Allí está, muy cerca, 
pero inasimilable”. 

Sobre esto abyecto que habita en las frágiles fronteras entre 
el yo y el otro, o, más arcaicamente, entre el adentro y el afuera, 
afirma la autora lo siguiente: “Los devotos de lo abyecto no cesan 
de buscar, en lo que huye del foro interno del otro, el adentro 
deseable y terrorífico, nutritivo y homicida, fascinante y abyecto, 
del cuerpo materno” (75). Lo abyecto% surge como una espe- 
cie de seducción que brota, al mismo tiempo, como un anhelo 
incontenible y como un horror —más allá del lenguaje— ante el 


94  Kristeva (1980: 8) explica el concepto de abyección como sigue: “Lo abyecto 
no es un ob-jeto en frente de mí, que nombro o imagino. Tampoco es este 0b- 
juego, pequeño objeto a, punto de fuga infinito en una búsqueda sistemática 
del deseo. Lo abyecto no es mi correlato que, al ofrecerme un apoyo sobre 
alguien o sobre algo distinto, me permitiría ser, más o menos diferenciada o 
autónoma. Del objeto, lo abyecto no tiene más que una cualidad, la de opo- 
nerse al yo. Pero si el objeto, al oponerse, me equilibra en la trama frágil 
de un deseo experimentado, que, de hecho, me homologa indefinidamente, 
infinitamente a él, por el contrario, lo abyecto, objeto caído, es radicalmente 
un excluido, y me atrae hacia alli donde el sentido se desploma. Un cierto yo 
(moi) que se ha fundido con su amo, un super-yo, lo ha desalojado resuelta- 
mente, Está afuera, fuera del conjunto cuyas reglas del juego parece no reco- 
nocer, Sin embargo, lo abyecto no cesa, desde el exilio, de desafiar al amo. Sin 
avisar(le), solicita una descarga, una convulsión, un grito, Á cada yo (moi), su 
objeto, a cada superyó, su abyecto”. 


Mm 


cuerpo intocable e imposible de la madre. No obstante, la ho- 
mogeneidad que surge en estas fantasías masculinas se disuelve 
rápidamente cuando se consideran otras facetas de la heroína. 


Lo extraño y lo propio 


Si recurrimos al contexto social e histórico de la tragedia, 
veremos que Medea, la bárbara, encarna a la extranjera que lle- 
ga desde tierras lejanas para instalarse en el centro de la civili- 
zación griega, para mezclarse entre el pueblo y ser una amenaza 
desde un espacio intermedio entre el afuera y el adentro. Aque- 
llos rasgos que para los griegos del siglo V a. C. correspondían 
al concepto de bárbaro, de acuerdo con Salarosa (1998), se fu- 
sionan en Medea mediante la imagen de la mujer asesina. En lo 
bárbaro se condensaba todo aquello extranjero para lo griego: la 
naturaleza femenina, las pasiones humanas y los impulsos ani- 
males. Por el contrario, en los griegos, poseedores del logos, se 
encarnaba lo masculino y lo racional, aquello perteneciente al 
ámbito de lo humano.” Para los griegos, en el término bárbaro 
(cuyo origen etimológico está asociado con el balbuceo antes 
que con lo xo griego)” se resumían aquellos elementos que 
eran ajenos al logos, entendido este como el lenguaje y la capa- 
cidad de pensamiento.?” Es decir, lo bárbaro queda reducido 


95 La autora, en su investigación sobre el rol que el antagonismo civilización- 
barbarie ha desempeñado en la recepción del mito de Medea a lo largo de la 
historia del pensamiento occidental, hace énfasis en el lugar primordial que 
estas oposiciones binarias ocupaban en el pensamiento griego de la Atenas 
clásica: “Tanto lo humano, lo masculino, como lo griego eran condicionantes 
necesarios para estar en posesión del logos. Este, con sus implicaciones de co- 
hesión y de ordenación politica junto con el valor militar puesto de manifiesto 
en la guerra, constituía un instrumento característico eficaz y necesario para 
marcar los límites de lo civilizado y mantener a raya su polo opuesto: el terri- 
torio caótico, balbuceante y peligroso de lo animal, lo femenino y, por ende, lo 
bárbaro” (29). 


9% Véase Bacon, 1961. 


97  García-Gual (1992: 7), en su artículo “La visión de los otros en la Antigiiedad 
clásica”, define el concepto de /o bárbaro de la siguiente manera: “Bárbaroi 
son los que no hablan en griego, los que balbuccan o mascullan otras lenguas, 


a las pasiones humanas asociadas con la naturaleza femenina y 
con los impulsos animales o salvajes, con todos aquellos com- 

onentes no civilizados, ni domesticados, que comúnmente 
simbolizaban lo otro. 

Medea, tanto en la tragedia, como en las otras versiones mí- 
ticas de la Antigiledad, siempre es representada como una ex- 
tranjera. Al respecto, comenta Graf (1997: 38), en su articulo 
“Medea, la hechicera de la lejanía” lo siguiente: 


[...] el tema básico de la figura de Medea permanece cons- 
tante; es una extranjera que vive fuera del mundo conocido 
o viene a una ciudad desde un afuera; cada vez que ella 
llega a una ciudad donde reside, viene de un lugar distan- 
te, y cada vez que deja una ciudad, va de nuevo a un lugar 
lejano. Este sentido de lo extranjero en Medea es expresado 
y articulado de forma diferente por cada autor que la repre- 
senta, no obstante siempre está ahí. 


En el Vellocino de oro de Grillparzer aparece Medea como 
una extranjera de piel oscura, una maga siniestra, que no es re- 
conocida por los griegos como un ser humano o como alguien 
semejante a ellos. En este sentido, afirma la protagonista en la 
tercera parte de la trilogía: “Porque soy una extranjera, vengo de 
tierras lejanas y no conozco las costumbres de estas tierras, me 
repudian, me miran con desprecio, y soy una salvaje desbocada 
para ellos, la de más abajo, lo último de lo humano, yo que era 
la primera en mi patria” (1821: 190). Igualmente, en el siglo XX 
Medea es representada como una extranjera, como se manifiesta 


aquellos con los que es dificil comunicarse y entenderse. Esas gentes son por 
esencia los otros. Con una lengua extraña, esos extranjeros no alcanzan lo racio- 
nal de modo tan diáfano como el hablante griego, según un arraigado prejuicio 
helénico. Si la lengua expresa el logos, palabra y razón, según la semántica del 
término griego, ese logos que es lo más característico del ser humano, según la 
famosa definición de Aristóteles, la lengua griega conviene como ninguna otra 
a la racionalidad, que eleva al hombre por encima de los animales carentes del 
logos” (cit. por Salarosa 1998). 


mo 


y“ 


muy claramente en la tragedia de Hahn.% En esta, le dice la 
vieja y horrible Medea al Jasón rejuvenecido por ella: “Mujer 
bárbara, me insultas por mi piel oscura. La negra, chillan tus 
labios. La inmoral, despojada de la ley, la maga. De todo esto te 
burlas y lo abrigas en tu corazón como un arma [...]” (263). El 
autor comenta este pasaje de la siguiente forma: 


Lo que eran los bárbaros para los griegos, son para noso- 
tros los europeos, los negros, los malayos, los chinos. Una de 
las costumbres más vergonzosas de los europeos es el negar 
reconocimiento a los representantes individuales de las ra- 
zas no blancas. El problema del matrimonio de Jasón con 
Medea, lo podía yo hacer explícito en toda su envergadura, 
en la medida en que yo presentaba en el escenario a la 
mujer como una negra”. (citado en “Kindlers Literatur 
Lexikon”, Die Scene, 1981: 556) 


Representada como bárbara, salvaje, maga, negra o mujer vie- 
ja, Medea personifica hasta el día de hoy el otro de la razón (das 
Andere der Vernunf?) en el sentido de la cultura occidental (véase, 
por ejemplo, Bohme y Bóhme, 1983). 

Ya en Eurípides Medea es caracterizada como la extranjera, 
sin embargo, no como una bárbara o una oscura maga. Á partir 
de su relación con Jasón y también después de esta, vive en algu- 
nas de las ciudades más importantes de la época, Yolco, Corinto 
y Atenas, en las cuales, mediante su posición de sabía con po- 
deres mágicos adquiere fama y reconocimiento social, En esta 
posición ambigua de la extranjera famosa, Medea simboliza las 
pulsiones instintivas del inconsciente a las que los seres humanos 
se sienten sometidos. Sin embargo, la Medea de Eurípides trans- 
ciende este lugar estereotipado de lo femenino. Medea es desde 
la perspectiva del autor una sabia. En sus discusiones con Jasón 


98 Véase Hans Henny Halm: Medea, estreno original en Berlin (1926) y estreno 
posterior en Wiesbaden (1964). Una segunda versión corregida aparece en 1959, 


99  Enrelación con el rol decisivo que la sabiduría tiene en la figura de Medea, consúl- 
tense, entre otros, Williamson, 1990; March, 1990; Nancy 1992 y Salarosa, 1998. 


con los reyes, Creonte y Egeo, Medea demuestra su capacidad 
reflexiva y discursiva por medio de argumentos fundamentados 
que hacen manifiesto su dominio público de la retórica. Esto 
hace de ella una mujer poseedora del logos. 

Todos los personajes del drama hacen referencia explícita a la 
sabiduría como un don de la protagonista. En una conversación 
con Egeo, rey de Atenas, Medea le pregunta sobre un oráculo 
que este había ido a consultar a Delfos, para saber por qué no 

odía tener hijos: “¿Me está permitido conocer el vaticinio del 
dios?” (v. 676). Este le contesta: “Seguro que sí, pues precisa de 
una mente sabia” (v. 677). Ante los intentos de reconciliación de 
Medea, cuando Creonte llega a informarle que será desterrada, 
este, desconfiando de sus “dulces palabras”, le dice: “[...] pues de 
una mujer de ánimo irritado, lo mismo que de un hombre, es más 
fácil guardarse que de un sabio silencioso” (v. 319-320). 

Posteriormente, en uno de los diálogos con Medea, tam- 
bién Jasón la llama sabia: “Todos los griegos saben que eres 
sabia y te has ganado buena fama; en cambio, si vivieses en 
los confines de la tierra, no se hablaría de ti” (v. 539-542). No 
obstante, se queja ella misma ante Creonte porque la sabiduría 
le ha provocado repudio y mala fama: “Yo misma participo 
de esta suerte, ya que, al ser sabia, soy odiosa para unos |[...] 
y para otros hostil” (y. 303-305). En estos diversos pasajes del 
drama, Medea simboliza la agresión femenina extranjera, pero 
también la capacidad argumentativa y el manejo del lenguaje 
objetivo, asociado con la capacidad de autorreflexión y la con- 
ciencia de sí misma. Medea, la extranjera que viene de tierras 
lejanas, se apropia del discurso verbal, del logos, asumido en 
la Antigiiedad como propiedad exclusiva de los griegos; esto 
es válido posteriormente a lo largo de la historia de la cultura 
occidental, donde el /ogos-espíritu es considerado todavía hoy 


como masculino. 


100 Enrelación con la amenaza que provocan el pensamiento o la sabiduría feme- 
nina, Newland (1997: 206) afirma en su interpretación de la figura de Medea 
en la Metamorfosis de Ovidio: “Su debate interno en la primera parte del mito 
es reemplazado en la segunda parte por su discurso mágico y misterioso, su 


Asimismo. el manejo de la espada y el uso de la violencia 
direcra son cualidades fundamentales de la protagonista. Activi- 
dades que también pertenecían al ámbito masculino de los ciu- 
dadanos griegos, encargados del dominio militar y la realización 
de las guerras. En este caso, es ella misma quien se compara con 
la imagen de un héroe en la guerra. Con respecto a la diferencia 
entre la seguridad que caracteriza el mundo doméstico en el que 
la mujer habita y los peligros que acechan en el mundo mascu- 
lino de la guerra, recordemos lo que le dice Medea al coro en 
aquel famoso pasaje de la tragedia acerca de la situación desigual 
entre los géneros: “Dicen que vivimos en la casa una vida exenta 
de peligros, mientras ellos luchan con la lanza. ¡Necios! Preferiría 
tres veces estar a pie firme con un escudo, que dar a luz una sola 
vez” (v. 248-251). 

En este pasaje se hace referencia a una fantasía determinada 
por las situaciones de peligro a las que estaban sometidos tanto 
hombres como mujeres en la Antigúedad. El peligro que vivían 
las mujeres producto del alto riesgo de muerte durante el parto 
era comparado con el peligro de muerte en las guerras para los 
hombres. Recordemos como en Esparta, a diferencia de Ate- 
nas, la mujer que moría al dar a luz a su hijo era considerada, 
al igual que el guerrero que moría luchando, una víctima de la 
polis y de igual forma era dignificada. En ambos casos, tanto el 
hombre como la mujer eran excluidos del enterramiento anó- 
nimo (véase Dettenhofer, 1994: 24). En el comentario anterior, 
Medea hace referencia a ese peligro y, al mismo tiempo, cues- 
tiona el lugar de seguridad y protección al cual supuestamente 
la mujer pertenece. Llega, incluso, a preferir la participación 
en la guerra que parir un hijo, con lo cual se asume como ca- 
paz de enfrentarse a las amenazas que el combate implica, es 
decir, se considera con la valentía y la fuerza que caracterizan 
al guerrero. 


carmina [...] Medea revela el discurso como la fuente del poder femenino. Por 
eso, como carmina, su encantamiento está conectado a la poesía, que en el 
Mundo Antiguo era fundamentalmente una actividad masculina. La apropia- 
ción femenina de la carmina es amenazante para el orden social”. 


Así, los asesinatos que Medea lleva a cabo no son realizados 
solamente por medio de métodos tradicionalmente femeninos, 
como los venenos, con los cuales mata a Creusa y a su padre. 
A sus hijos los mara con la espada, con lo cual intenta demos- 
trar su capacidad de ejercer la violencia de igual forma que los 
hombres. Su actitud antes de asesinar a sus hijos, es comparable 
a la de un guerrero antes de la batalla: “Así que, ¡ármate, cora- 
zón mio! [...] ¡Vamos, desdichada mano mía, toma la espada! 
¡Tómala!” (v. 1242,-1245). De esta forma, la figura de Medea 

E rsonifica tanto la capacidad reflexiva y discursiva, altamente 
idealizada en la Atenas clásica, como la capacidad de expresar la 
agresión de forma directa por medio de la espada, como se hace 
en la guerra. Ambos componentes pertenecieron al dominio de 
lo masculino, y esto no solo durante la Antigiiedad, sino tam- 
bién durante gran parte de la historia de la cultura occidental. 
Ambas cualidades, acompañadas por el orgullo, el coraje y la 
capacidad de autodeterminación que caracterizan a la protago- 
nista, conforman una unidad que se hace manifiesta en la ima- 
gen de la heroína. 

La extranjera Medea aparece como personificación de lo 
que en la Atenas clásica simboliza lo griego, lo masculino y lo 
humano. La figura de la asesina surge de esta forma desde el 
corazón de la polis y se defiende a sí misma, tanto mediante 
la rerórica argumenrativa como mediante el comportamiento 
activo e independiente, La dicotomía, fundamental en la Épo- 
ca Clásica, entre lo propio y lo extranjero, lo griego y lo bár- 
baro, es trascendida por la figura de Medea. En relación con 
esta multiplicidad personificada en ella, afirma lles Johnston 
(1997: 8) lo siguiente: 


“Es un poco inusual, no obstante, encontrar esta dicotomía 
encapsulada dentro de una sola figura mítica, lo que nos 
lleva de nuevo a Medea. No es únicamente que su variada 
trayectoria les permite a los autores y artistas explorar los 
conceptos opuestos de sí mismo y otro; cuando ella se des- 
vía entre comportamientos deseables e indeseables, entre lo 
griego y lo extranjero; esto también les permite a ellos erigir 
la posibilidad perturbadora de la otredad que acecha el sí 


. 


mismo —la posibilidad de que lo normal contenga dentro 
de sí mismo el potencial del comportamiento anormal, que 
las fronteras que se supone deben mantener nuestro mundo 
a salvo no sean impenetrables—”. 


El conflicto fundamental entre lo propio y la otredad que- 
da de esta forma encarnado en la figura de Medea. En ella se 
encuentra representada tanto la situación de la esposa aban- 
donada, como la de la heroína que defiende valientemente su 
honor y personifica la agresión destructiva asignada al otro. 
De esta forma, la imagen de Medea pierde la homogeneidad 
que surge desde la perspectiva de las fantasías masculinas. 
La protagonista aparece de forma mucho más clara como la 
representante de una visión múltiple, en la que las fantasías 
masculinas inconscientes interactúan con fantasías utópicas 
que trascienden las imágenes estereotipadas de la mujer. Las 
representaciones, deseos y fantasías inconscientes sobre la 
mujer, tabuizadas socialmente, son llevadas al escenario, para 
desbordar aquellas imágenes de la feminidad, que una cultura 
organizada fundamentalmente desde lo masculino ha legiti- 
mado. Recordemos que el coro predice una nueva situación 
social para las mujeres: 


“Las corrientes de los ríos sagrados remontan a sus fuentes y 
la justicia y todo está alterado. Entre los hombres imperan 
las decisiones engañosas y la fe en los dioses ya no es firme. 
Pero lo que se dice sobre la condición de las mujer cambiará 
hasta conseguir buena fama, y el prestigio está a punto de 
alcanzar al linaje femenino; una fama injuriosa no pesará 
ya sobre las mujeres” (y. 410-421). 


La posibilidad utópica de que la “mala fama” del género 
femenino se transforme a favor de una nueva realidad, en que 
las mujeres puedan gozar de prestigio y reconocimiento so- 
cial, fue anunciada por el coro 2500 años antes de los prime- 
ros cambios que estamos experimentando en las sociedades 
contemporáneas. 


Medea más allá de las fantasías masculinas 


En la figura de Medea, lo rasgos persecutorios y asesinos común- 
mente personificados en la imagen temprana de la imponente 
amenazante mala madre se ven complementados con diversas 
cualidades que trascienden esta imagen unilateral de la materni- 
dad. Lo ilimitado, la fusión y la omnipotencia que impregnan 
la imagen de la madre arcaica se neutralizan por medio de la 
contención que ofrece la capacidad reflexiva del pensamiento y 
del lenguaje. Imágenes femeninas comunes tanto en la mitología 
griega como en la literatura occidental, simbolizadas en la Me- 
dusa, en las Sirenas o en monstruos marinos como la Escila o la 
Caribdis (todas representantes de una violencia indiscriminada y 
provocadoras de un horror insondable) son evocadas en Medea 
solo parcialmente. 

La sabia Medea, famosa maga de la Antigiiedad, no se deja 
reducir a una figura monstruosa, que desde las oscuras profun- 
didades marinas o los bosques espesos de la naturaleza salvaje 
ataca el orden civilizado de la cultura. El discernimiento propio 
del lenguaje discursivo y el manejo de la agresión por medio 
de la premeditación y la planificación vienen a complementar 
una figura femenina que se apropia de su subjetividad. La ima- 
gen demonizada de lo materno-femenino como encarnación de 
la muerte, las fuerzas de la naturaleza y la sensualidad, que ha 
predominado en la tradición del pensamiento occidental desde 
la Antigiiedad,!%! consticuye solo uno de los componentes que 
personifican la figura de Medea. 

Por una parte, esta imagen se confirma en las manifestaciones 
extremas de su agresión y su sexualidad; por otra, se problema- 
tiza por medio de su capacidad de autorreflexión, del control 
de sus propias acciones y del manejo autónomo de sus deseos. 


101 En relación con la discusión crítica sobre la relación entre feminidad, incons- 
ciente y pulsión de muerte en la teoría psicoanalítica, véanse, entre otros, 
Kristeva, 1974; Cixous y Clément, 1975; von Braun, 1985 y Rohde-Dachser, 
1991. 
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Las oposiciones binarias, dominantes en la historia de la cul- 
tura occidental, entre naturaleza y cultura, cuerpo y espíritu o 
feminidad y masculinidad, son de esta forma trascendidas.!% En 
Medea nos encontramos con una figura femenina que personifi- 
ca ambos componentes. Es justamente esta condensación la que 
hace de Medea una figura tan fascinante como amenazante y 
evocadora de terror. 

En este sentido, en el desenlace de la tragedia, Jasón se refiere 
a la locura que lo movió cuando decidió traerse a Medea para 
Grecia y casarse con ella, relación nefasta que desde su perspecti- 
va es la causa principal de su ruina y del ocaso de su fama: “Ahora 
he recuperado la cordura que entonces no tuve, cuando, desde tu 
casa y desde tu país extranjero, te traía a una casa griega, enorme 
desgracia, traidora a tu padre y a la tierra que te crió [...]” (vw. 
1329-1333). Medea, la extranjera, mujer abominable, lo sedujo 
en la Cólquide, para luego acabar con él; lo ayudó a alcanzar el 
vellocino de oro, símbolo civilizatorio de la fortuna y la felicidad, 
y con ello provocó su decadencia. Asimismo, Creonte teme la 
naturaleza hábil y las artes maléficas de Medea, por lo que afirma 
al respecto; “Dices cosas dulces de oír, pero temo que dentro de 
tu mente maquines contra mí algún mal y ahora confío en ti 
menos que antes” (v. 318-319). Medea, mujer sabia, silencio- 
sa, pero también traidora, dueña de perversos poderes mágicos, 
surge como una imagen femenina que seduze al hombre con sus 
dulces palabras, para posteriormente atraerlo hacia su ruina. 

Frente a estas fantasías masculinas, Medea no corresponde 
de ninguna manera a la imagen típica de las sirenas u ondinas, 
situadas más allá de la cultura, en los márgenes de la civiliza- 
ción, representaciones míticas de la belleza femenina seductora 
y terrible. No se le puede equiparar a la denominación moderna 
de la femme fatale, encarnada en figuras literarias como la Lulu 


102 Véase en el Capitulo 1, el apartado “Imágenes de feminidad en la mitología 
griega: naturaleza y muerte como espejos de la otredad. 


de Wedekind!% o la Carmen de Merimée.!% Estas figuras, de 
acuerdo con Rohde-Dachser (1991), representan la imagen se- 
ductora y temible de la irresistible mujer narcisista, que encar- 
na la sensualidad voluptuosa de una feminidad invencible, una 
sexualidad femenina en la que la mujer está reducida a la función 
de objeto sexual, a la personificación de un deseo sexual instin- 
tivo e insaciable, que en su autosuficiencia simboliza fatalidad 
para el hombre. Medea, al igual que la jemme fatale, personifica 
la imagen de una mujer independiente, con sus propios deseos 
sexuales y su propia capacidad creativa. Ella escoge al hombre 
que ama, decide sobre su propio destino y hacia quiénes dirigir 
sus deseos y su agresividad; sin embargo, no encarna una sexuali- 
dad instintiva o una destrucción ilimitada que irrumpe desde un 
afuera inabordable. Muy por el contrario, Medea surge desde el 
interior de la sociedad, como representante de la manifestación 
abierta de la agresividad y la sexualidad femeninas y simboliza, 
al mismo tiempo, la capacidad de la mujer para dominar como 
sujeto femenino la creación cultural, 

En la figura de Medea confluyen, en efecto, los oscuros de- 
seos del inconsciente, pero también las formas del pensamiento 
diferenciado y estructurado analíticamente, propias del proceso 
secundario. En ella coexisten aquellas dimensiones que en la tra- 
dición psicoanalítica han sido descritas como el principio dioni- 
siaco y el principio apolíneo.**% Siguiendo a Bachofen (1861) y a 


103 Véase Frank Wedekind: Lulu. Poesía dramática en dos partes. 1 Parte: Espiritu 
de lu tierra (Munich, 1903) y TI Parte: La caja de Pandora (Berlín, 1904). 


104 Véase Prosper Merimée: Carmen (París, 1845). 


105 Chasseguet Schmirgel (1986) propone una división estructural de la psique 
humana en un principio femenino y un principio masculino, organizados de 
acuerdo con el significado psíquico que las imágenes paternas y maternas tic- 
nen en el pensamiento infantil. Entre ambos principios debe existir, de acuerdo 
con la autora, una separación clara que debe mantenerse para poder alcanzar así 
la dimensión paterno-genital, con lo cual ambas dimensiones aparecen como 
esenciales y excluyentes entre sí, como oposiciones binarias. Yo pretendo aqui 
trascender esta posición esencialista y ahistórica, mediante el análisis de la 
multiplicidad que caracteriza la figura de Medea. Sobre una critica de esta se- 
paración entre lo paterno-masculino y lo materno-femenino concebidos como 
constantes antropológicas, véase Rohde-Dachser, 1991. 
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Freud (1939), se podría afirmar que en Medea se unifican los 
oscuros y arcaicos poderes corporales del principio materno con 
los iluminadores poderes masculino-espirituales del principio 
paterno. !% No solo la feminidad crónica que históricamente ha 
personificado el caos y lo ilimitado, sino también la capacidad 
de distanciamiento, diferenciación y designación representada 
en la masculinidad, encuentran su presencia en Medea. Sin 
embargo, esto no significa polos que existen como oposiciones 
binarias sino más bien una conjunción de ambos componentes. 
Como figura femenina trágica, Medea no puede ser reducida a 
la encarnación de la maldad, es decir, al principio oscuro de lo 
dionisiaco. Ella representa más bien el conflicto vital entre el 
principio masculino y el femenino, ya que ambos tienen pre- 
sencia en su figura. 


Medea como personificación de lo siniestro 


El pensamiento en la cultura occidental ha sido estructurado 
en oposiciones duales, irreconciliables y organizadas jerárqui- 
camente, por lo cual a menudo el trascender estas oposiciones 
ni siquiera es tomado en consideración. Incluso el psicoanálisis 
tiende a funcionar bajo esquemas de acción bipolares. Naturaleza 
y cultura, principio de realidad y principio del placer, pulsión 
de vida y pulsión de muerte, son solo algunas de esas dualidades 
que estructuran el pensamiento psicoanalítico. El reino de lo in- 
termedio, lo ambiguo, la mezcla, aparece en esta especie de orden 
intacto como lo invisible, lo silenciado, para siempre prohibido. 

En este mundo polarizado, donde la masculinidad y la femi- 
nidad deben mantenerse adecuadamente separados, la mezcla de 
ambos componentes en la mujer o en el hombre se concibe como 
impureza, como una peligrosa violación. La disolución de las fron- 
teras, de los bordes que separan y la integración en un tercero que 
trascienda la oposición por medio de un movimiento dialéctico 
siguen siendo experiencias siniestras o misteriosas que amenazan 


106 Véase en el Capítulo I, el apartado “De las sociedades matrilineales a las estruc- 
turas sociales patrilineales: origenes patriarcales de la democracia ateniense”. 


lo familiar. No obstante, estas oposiciones son abolidas en los pro- 
cesos primarios del pensamiento. En el ámbito del inconsciente no 
hay contradicciones ni diferencias; las fronteras del tiempo lineal y 
el espacio concreto desaparecen y todo fluye ilimiradamente. 

En la experiencia de lo siniestro, según Freud (1919), se mez- 
clan lo no extraño, lo familiar, con lo secreto y lo oculto,'% es 
decir, lo siniestro sería aquello propio, conocido, que se ha vuel- 
to extraño, impenetrable, un afuera irreconocible. Sería aque- 
llo inquietante, demoniaco, que hace estremecer o provoca un 
cerror espeluznante. Freud afirmó (1919: 2487), coincidiendo 
con Schelling; “Se denomina Unheimlich todo lo que, debiendo 
permanecer secreto, oculto [...] no obstante, se ha manifestado”. 
Es aquello reprimido, expulsado del mundo y de la conciencia, 
que de pronto misteriosamente retorna; mundos olvidados del 
pasado, de la infancia o de épocas antiguas de la humanidad que 
surgen de pronto para instalarse, como un extranjero expulsado, 
en un lugar ambiguo entre el yo y el mundo externo, entre el 
adentro y el afuera. 

En este sentido, Freud se refirió a la angustia profunda que los 
hombres sienten frente a los genitales femeninos; estos ocupan el 
lugar de lo siniestro (1919: 2500). El cuerpo materno es el lugas 
del que procedemos, en el que trascurrió un periodo muy signi- 
ficativo de nuestras vidas y al que deseamos, con nostalgia, retor- 
nar. Á su vez, el cuerpo materno es el lugar prohibido; su ingreso 
está restringido bajo una estricta proscripción, de tal manera que 
sus olores, sus sabores, su condición y sus ruidos son capaces de 
provocar horror. En este sentido, el cuerpo de la madre evoca un 
sentimiento de abyección (véase Kristeva, 1980). 

Medea es una mujer sabia; es a la vez una amorosa y sufrien- 
te madre, una mater dolorosa y una madre asesina. Ella perso- 
nifica lo conocido y familiar de la marernidad, no obstante, al 
mismo tiempo, representa la inconcebible y mal vista 2gresión 


107 Recordemos la ambivalencia que, siguiendo a Freud (1919), caracteriza el 
concepto de lo siniestro en alemán. Lo familiar (Heimlich) significa tanto lo 
conocido, íntimo y ordinario, como lo contrario, aquello secreto y oculto, que 
de pronto se manifiesta y se vuelve siniestro (Unheiímlich). 
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femenina. Medea evoca también lo siniestro. En su mirada retor- 
na la madre arcaica —amenazante, terrorífica y omnipotente—. La 
criada y los niños, por el peligro desconocido que esta implica, 
deben evitar acercarse o encontrarse con la mirada de Medea. 
La mirada cobra vida propia, como poseída por un espíritu que 
puede contaminar a quienes se le acerquen. El horror ante la mi- 
rada de la agresión femenina evoca la angustia temprana ante la 
mirada de la madre omnipotente, que aquí es identificada con la 
imagen de la madre devoradora, causante de rodas las desgracias. 
La posición ambigua de Medea como madre, en la que las fron- 
teras de lo materno se trastrocan, y en la que el rol social de la 
madre y de la mujer se desdibujan, se nos presenta como el hilo 
central que nos conduce por este lugar intermedio, que brota de 
pronto como algo siniestro. 


MEDEA BAJO EL DICTADO DEL RETORNO DE LO REPRIMIDO: 
LA RELACIÓN MADRE-HIJO 


Maternidad, ambivalencia e infanticidio 


Repasemos brevemente el inquietante retrato de Medea que 
Jasón nos brinda en la escena final de la tragedia. Jasón desespe- 
rado, se refiere a su esposa con las siguientes ofensas: “[...] leona, 
no mujer, de natural más salvaje que la tirrénica Escila [...] ma- 
dre malvada [...] infame y asesina de tus hijos [...] odiosa e infan- 
ticida leona.” En estas imágenes, se focalizan las cualidades de lo 
materno en aquellas fuerzas destructivas que caracterizan la ima- 
go temprana de la madre mala: la madre que puede tragar, aspirar, 
devorar, o, al contrario, segregar y expulsar al hijo. En contraste 
con estas imágenes de la maternidad, a continuación analizaré 
hasta qué punto en la figura de Medea se encuentran también 
aquellos componentes nutrientes, protectores y dadores de vida 
que caracterizan lo materno; en qué medida encarna Medea, al 
mismo tiempo, aquellos poderes maternos, tanto productivos y 
creativos, como sexuales. Para examinar esta imagen múltiple de 
los componentes maternos, me basaré en el análisis de la relación 
entre Medea y sus hijos. 


En el famoso monólogo, en el que Medea reflexiona acerca 
dela decisión de asesinar a sus hijos, se hace manifiesta la intensa 
ambivalencia entre el amor maternal hacia estos y el odio asocia- 
do con los intensos deseos de venganza. Antes de este monólogo, 
especie de reflexión interior de la protagonista, el pedagogo había 
regresado con los niños, después de que estos llevaran los regalos 
de boda a Creusa. Los planes iban saliendo como se esperaba, los 
niños consiguieron que se les permitiera permanecer en Corinto, 
Al escuchar la noticia, Medea se lamenta desesperada y se echa 
a llorar ante la mirada desconcertada del pedagogo, quien espe- 
raba que su ama se alegrara por esta. A continuación, Medea le 
pide a él que se retire y comienza el largo e intenso monólogo: 


Ya tenéis una ciudad y una casa en la que, después de 
abandonarme en mi desdicha, viviréis siempre, privados 
de vuestra madre. Yo me voy desterrada hacia otra tierra, 
antes de haber gozado de vosotros y de haberos visto felices, 
antes de haberos dado una esposa, de haber adornado vues- 
tro lecho nupcial y haber mantenido en alto las antorchas. 
(v. 1022-1028) 


Medea inicia su meditación contrastando su situación como 
desterrada con la situación de sus hijos. A estos les aclara que 
poscen mejor suerte que ella y les anuncia que tendrán que 
abandonarla. La imagen de los hijos que la abandonan aparece 
como una repetición de la escena en la que Medea abandona a 
su madre al partir de la Cólquide. La pérdida de los hijos revive 
la lejana pérdida de la madre. La culpa por haberla abando- 
nado, por no haber permitido a la madre acompañarla en su 
boda, por no haber contado con su bendición, reaparece ahora 
en su propia experiencia como madre. Junto con la culpa, sur- 
ge, oculta tras el reclamo a los niños, la envidia de estos. Ellos, 
que tienen casa y ciudad, la abandonan y provocan que su ma- 
ternidad pierda sentido, que se vuelva algo inútil. A la vez, 
ella misma, por su terco orgullo, se culpabiliza de su desgracia: 
“¡Oh desgraciada de mí por mi orgullo! En vano, hijos, os he 
criado, en vano afronté fatigas y me consumí en esfuerzos, so- 
portando los terribles dolores del parto” (v. 1029-1031). Ella, 


161 


Mu 


al abandonar a su madre también fue terca y orgullosa. Sin 
embargo, la culpa inconsciente se desplaza a los niños, los pa- 
peles se invierten. Ella no abandonó a su madre, son sus hijos 
los que van a dejarla a ella. Al hablarles a sus hijos, Medea se 
ubica en el lugar de su propia madre abandonada por ella cuan- 
do enamorada de Jasón, huyó de su patria para no regresar. 
Las palabras que ella les dirige a sus hijos son las mismas que 
la madre le podría haber dicho a Medea: “Y pensar que había 
depositado en vosotros muchas esperanzas, ¡infeliz de mí!, de 
que me alimentaríais en mi vejez y de que, una vez muerta, me 
enterraríais piadosamente con vuestras propias manos, acción 
deseada por los mortales. Y ahora ha muerto ese dulce pensa- 
miento” (y. 1032-1036). 

El lamento se relaciona con aquello que ni ella recibirá de 
sus hijos, ni su madre recibirá de ella. Medea tampoco podrá 
cuidar de su madre vieja ni podrá enterrarla cuando esta mue- 
ra, ambas son madres sufrientes por sus hijos perdidos. Ambas 
encarnan la mater dolorosa, abandonada, privada de sus hijos: 
”Privada de vosotros, arrastraré una vida triste y dolorosa” (v. 
1036). Pareciera que la culpa por el abandono de su madre tiene 
como consecuencia para ella la imposibilidad de ser feliz como 
madre. Medea debe sufrir el mismo destino que su progenitora, 
debe repetir la historia. La mujer no debe ser feliz sin la bendi- 
ción de la madre. A continuación, les dice « sus hijos: “Vosotros 
no veréis más a vuestra madre con vuestros queridos ojos, pues 
estáis a punto de cambiar a otra forma de vida” (v. 1037-1039). 
Igual que sus hijos, Medea no volverá a ver con sus ojos a su 
propia madre. El lugar de los hijos, el de Medea y el de su madre 
se desplazan de uno a otro como si fueran uno solo. Los hijos 
no la van a abandonar, más bien están a punto de cambiar a 
otra forma de vida”, es decir, están a punto de morir a manos 
de su madre. La posibilidad de que los niños hagan su propia 
vida separados de la madre, se casen y participen en la cadena 
generacional se ve truncada. La madre les roba el futuro. Ellos 
podrán “ser felices, pero allí”, en el Hades. Medea experimenta 
el intenso conflicto entre el amor materno y la herida narcisista 
transformada en un ansia de venganza, dilema que se desarrolla 
a lo largo de todo el monólogo. Este conflicto se manifiesta de 


forma explícita en las siguientes palabras: “¡Ay, ay! ¿por qué me 
miráis con vuestros ojos, hijos? ¿Por qué sonreís, como si fuese 
vuestra última sonrisa? ¡Ay, ay! ¿Qué voy 2 hacer? Mi corazón 
desfallece, cuando veo la brillante mirada de mis hijos. No po- 
dría hacerlo. Adiós a mis anteriores planes. Sacaré a mis hijos de 
esta tierra” (v. 1040- 1045). 

El contraste entre la alegría de los niños y el dolor de Medea 
empaña el encuentro de miradas entre la madre y los hijos. La 
presencia de los niños evoca la nostalgia por la unión que no 
podrá ser. En esta escena no nos encontramos con la mirada 
furiosa de una leona recién parida que intenta proteger a sus 
cachorros de los extraños. Ella siente la necesidad de sacarlos 
de Corinto y huir con ellos. La sonrisa de los niños, sabiendo 
ella que es la última sonrisa, evoca su enorme ambivalencia. Es 
una especie de presagio de su muerte cercana, del asesinato de 
ellos. Ella siente culpa ante esta última sonrisa, que es vivida 
como un reclamo. 

En otro pasaje de la tragedia, mientras Medea habla con Jasón 
sobre su supuesto arrepentimiento y le propone la reconcilia- 
ción, al pensar en la cercana pérdida de sus hijos, no logra con- 
tener el llanto. En este momento ya había tomado la decisión de 
incluirlos en sus planes de venganza y la sola idea de su muerte 
le provoca el llanto: 


Jasón: —¿Por qué cubres tus pupilas de abundantes lágri- 
mas y vuelves tu blanca mejilla? 

Medea: —No es nada. Estoy pensando en mis hijos. 

Jasón: —¡Ánimo! Yo me ocuparé de ellos. 

Medea: —Así lo haré. No deseo desconfiar de tus palabras, 
pero la mujer es débil por naturaleza y propensa a las lá- 
grimas. 

Jasón: —¿Qué es lo que te impulsa a gemir tanto por estos 
hijos? 

Medea: —Yo los he dado a luz y, cuando tú les deseabas la 
vida, me invadió la compasión ante la duda de que eso su- 
ceda. Pero volvamos a la cuestión por la cual tú has venido 
a hablar conmigo. 

(v. 922-933) 


Al escuchar a Jasón hablar sobre su deseo de ver crecer a los 
hijos sanos y fuertes, la invaden la pena y la opresión ante el 
trágico dilema entre estos deseos, que ella también comparte, y 
su ansia de venganza, No obstante, inmediatamente se controla 
y continúa hablando, exponiéndole su propuesta a Jasón. Este 
contraste se repite en el monólogo que veníamos analizando, 
ante la necesidad de decidirse sobre su planes. Escuchemos de 
nuevo su voz: 


Pero, ¿qué es lo que me pasa? ¿Es que deseo ser el hazme- 
reír, dejando sin castigar a mis enemigos? Tengo que atre- 
verme. ¡Qué cobardía la mía, entregar mi alma a blandos 
proyectos! Entrad en casa, hijos. A quien la ley divina impi- 
da asistir a mi sacrificio, que actúe como quiera. Mi mano 
no vacilará. (v. 1049-1055) 


Ante la alegría en la mirada de sus hijos, Medea decide recha- 
zas el plan de asesinarlos y busca una posible salida a su situa- 
ción: escapar con ellos de Corinto. Sin embargo, la protagonista 
reacciona inmediatamente y se rerracta de su cobardía, rechaza 
su debilidad y reafirma la necesidad de vengarse. Entre ambos 
momentos se muestra una intensa discrepancia. Como contra- 
partida al amor maternal mostrado al principio del monólogo, 
surge de pronto su preocupación por su reputación heroica, por 
no perder el reconocimiento social que, como sabia, había ad- 
quirido en toda Grecia. De acuerdo con Boedeker (1990: 136), 
a pesar del dolor que la pérdida de sus hijos le provoca, Me- 
dea decide asumir “el rol de sacrificador masculino y de héroe 
vengador”*% Su preocupación por alcanzar el honor y el recono- 
cimiento, rasgos comúnmente asociados al heroísmo masculino 


108 Al comparar la Nausica de la Odisea y la Medea de Apolonio como mujeres 
jóvenes ayudantes de los héroes, Clauss comenta (1997: 160-161) lo siguiente: 
“Nausica sueña con encontrar un esposo; Medea sueña con poder participar en 
un concurso heroico [...] La Medea ayudante difiere del modelo representado 
por Nausica en el grado en que ella puede ayudar. Medea puede transformar a 
un débil Jasón en un poderoso Heracles. Además, a diferencia de Nausica, Me- 
dea no le va a permitir al héroe que ayuda que se vaya sin llevarla consigo”. 


en la mitología griega, se impone sobre sus sentimientos mater- 
nos de protección, nutrición y ternura, lo cual denota una fuerte 
identificación masculina.!%2 

Al comienzo de la tragedia, al reflexionar sobre la forma 
de vengarse de sus enemigos, propuso desafiante: “Ninguno 
de ellos se reirá de causar dolor a mi corazón [...] Avanza 
hacia tu acción terrible, ahora debes dar prueba de tu valor” 
(v. 398, 403). Más tarde, momentos antes de matar a sus 
hijos, se dice a sí misma: “¡Vamos desdichada mano mía, 
toma la espada! ¡Tómala! ¡Salta la barrera que abrirá paso a 
una vida dolorosa!” (v. 1244-1245). La imagen del guerrero 
valiente ante la batalla, dispuesto a acabar con su enemigo y 
a alcanzar el triunfo, contrasta abiertamente con la imagen 
de la madre sufriente que va a perder a sus hijos. Son dos imá- 
genes de sí misma, contradictorias, que evocan la relación 
altamente ambivalente de Medea con sus hijos. El temor por 
acabar siendo el “hazmerreír de todos”, varias veces repeti- 
do en la tragedia en relación con los deseos de venganza, y 
la decisión de matar a sus hijos, se impone insistentemente 
sobre el vínculo afectivo con ellos. Al exponerle al coro sus 
planes definitivos, vuelve a enfatizar ese temor: “[...] después 
de haber hundido toda la casa de Jasón, me iré de esta tierra, 
huyendo del crimen de mis amadísimos hijos y soportando 
la carga de una acción tan impía. No puedo soportar, amigas, 
ser el hazmerreír de mis enemigos” (v. 794-797). 

El monólogo evoca el dilema interno: “¡Ay, ay! ¡No, corazón 
mío, no realices este crimen! ¡Déjalos, desdichada! ¡Ahorra el sa- 
crificio de tus hijos! Aunque no vivan conmigo, me servirán de 


109 Bryson Bongie en su artículo "Elementos heroicos en la Medea de Eurípides” 
(1997: 30) resume la imagen del héroe en la Grecia Antigua de la siguiente 
forma: “Los héroes griegos son hombres y el sistema de valores heroicos se 
desarrolla como una ética masculina basada en la idealización de los guerreros 
exitosos, cuya valentía y poder fisico en la batalla y en el atletismo y cuyos 
poderes persuasivos en el debate los capacitan para imponer su voluntad en 
hombres inferiores y desde ese momento ganar renombre [...] El éxito, asocia- 
do con el honor, el estatus y el renombre que los acompañan, es considerado 
como la marca del agarhos; la falla, la desgracia y el ridículo asociado con esta 
son, por el contrario, lo que más se debe temer”. 
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alegría!” (v. 1056-1058). De nuevo vuelve a retracrarse de sus 
planes en un intento desesperado por detener su agresión. De 
nuevo, el lamento doloroso de la madre por sus hijos se enfrenta 
al agravio que el abandono del esposo le ha provocado. Ante 
esta duda se pregunta: “¿Por qué, por afligir a su padre con la 
desgracia de ellos, debo procurarme a mí misma un mal doble? 
¡No y no! ¡Adiós a mis planes!” (v. 1045-1047). En esta frase ella 
prevé los dos momentos que al asesinato de sus hijos seguirán: 
el castigo contra Jasón y el castigo contra sí misma al matar a los 
niños, Para poder vengar la ofensa sufrida, Medea termina por 
incluir a sus hijos e incluirse a ella misma como destinatarios del 
castigo. Es como si en la escena del infanticidio la pareja disuelta 
se volviera a fusionar, por última vez, en la imagen del padre y 
la madre sufrientes. Finalmente, se decide de forma definitiva a 
asesinar a sus hijos: 


¡No, por los vengadores subterráneos del Hades! Nunca 
sucederá que yo entregue a mis hijos a los enemigos para 
recibir un ultraje. Es de todo punto necesario que mue- 
rán y, puesto que lo es. los mataré yo que les he dado el 
ser. Está completamente decidido y no se puede evitar. 


(v. 1059-064) 


Ya no queda esperanza para los niños, ellos deberán morir. 
De la misma forma en que la madre ha sido ultrajada, los hijos 
podrían llegar a ser objeto de algún agravio por parte de sus 
enemigos. El asesinato de los hijos se transforma en una for- 
ma de protegerlos contra una posible afrenta. La posibilidad de 
huir con ellos desaparece: “Está completamente decidido y no 
se puede evitar” (v. 1061), afirma Medea, como si se enfrentara 
con un destino inamovible. En el asesinato de sus hijos, con- 
cebido como fatalidad, aparece la fantasía grandiosa de Medea 
como madre dadora de vida y dadora de muerte. En esta fan- 
tasía, la potencia materna creadora cobra vida en su posición 
abarcadora, donde se unifican la vida y la muerte; no deja así 
espacio a la diferenciación para los hijos. Estos quedan reduci- 
dos a ser una prolongación de la madre y sus deseos. Ella es la 
que decide sobre su vida y su muerte. La posibilidad de perder a 


los hijos de forma pasiva, de que sus enemigos se los quiten o los 
maten, es concebida como un ultraje intolerable. La diferencia 
generacional se disuelve, la separación entre la madre y los hijos 
se imposibilita. Al final del monólogo, una vez tomada la de- 
cisión sobre el asesinato de los niños, Medea los manda llamar 
para despedirse de ellos: 


Dadme, hijos míos, dadme vuestra mano derecha, para que 
vuestra madre la cubra de besos. ¡Oh mano queridísima, 
boca queridísima, rasgos y noble rostro de mis hijos! ¡Que 
seáis felices, pero allí! Vuestro padre os ha privado de la 
felicidad de aquí. ¡Oh dulce abrazo, oh suave piel y aliento 
dulcísimo de mis hijos! (y. 1070-1075) 


La ternura y el cariño maternos se manifiestan de forma 
intensa durante la despedida de sus hijos al final de la tragedia, 
en abierto contraste con las referencias iniciales de la nodriza 
acerca del odio hacia ellos en la mirada de Medea. En el mo- 
nólogo brotan, entremezclándose, los afectos encontrados que 
caracterizan la relación de la proragonista con sus hijos. Esto 
es válido para el drama en general. La capacidad nutricia y 
protectora coexisten en la figura de Medea con una tendencia 
a la separación y la expulsión. Medea se enfrenta a la elección 
excluyente entre el vínculo con los niños y el desprendimien- 
to abrupto de estos; de forma semejante a como actuara en su 
relación con Jasón y con sus padres. Ella les desea a los niños 
tanto la felicidad como la muerte. Momentos antes de asesi- 
nar a sus hijos, intenta convencerse de lo inevitable de su de- 
cisión, aun sabiendo que con ella, no solo dirige su agresión 
contra Jasón, sino también contra sí misma: “¿No te eches 
atrás! ¡No pienses que se trata de tus hijos queridísimos, que 
tú los has dado a luz! ¡Olvídate por un breve instante de que 
son tus hijos y luego... llora! Porque, aunque los mate, ten en 
cuenta que eran carne de tu carne; seré una mujer desdicha- 

a” (v. 1245-1250). 

Distanciarse de los hijos, negar por unos instantes el vínculo 
materno con ellos, parece ser la única opción para poder llevar 
a cabo el asesinato, aunque luego el dolor que la destrucción 


de los frutos de su maternidad le provocará sea inevirable. La 
disonancia entre el amor materno y la ofensa que desencadena 
las ansias incontenibles de venganza sigue presentándose como 
una incógnita. En este punto nos podríamos hacer la pregunta: 
¿Por qué la balanza de Medea termina por inclinarse a favor de la 
decisión de asesinar a los hijos, desestimando el intenso vínculo 
entre ellos y la madre? Para tratar de resolver este interrogante, 
retomaré la discrepancia entre la imagen heroica de la mujer y la 
imagen de la madre que sufre y se lamenta. En las imágenes de la 
protagonista sobre sí misma coexisten ambas posiciones entrela- 
zadas, recordemos cuando dice: “¡Vamos desdichada mano mía, 
toma la espada!” La satisfacción narcisista que la figura grandiosa 
del héroe le brinda se impone sobre los sentimientos de empatía, 
ternura y compasión hacia los niños. En esta imagen, el asesi- 
nato de los niños adquiere sentido para el personaje, a pesar de 
ser un terna inabordable. Pero, ¿qué mueve a Medea a realizar 
este crimen, esta “acción impía”, como ella misma lo llama, para 
luego huir? 


La angustia ante la burla, la vergiienza y lo heroico 


La mirada del otro que juzga aparece en el discurso de la 
protagonista como una amenaza ante la posibilidad de ser ob- 
jeto de burla y ante el temor a ser reducida al lugar pasivo de la 
mujer ofendida. La imagen de sí misma como una mujer fuerte 
y valiente se vuelve incompatible con los sentimientos de agra- 
vio, vergúenza y derrota que el miedo a la burla por parte de los 
enemigos representa. Esta herida narcisista la incita a repudiar 
los lamentos y el llanto que la cercana pérdida de los hijos le 
provoca. Vive el dolor por los niños y la sensación de vulne- 
rabilidad que lo acompaña como cobardía y debilidad, o como 
una experiencia en la que se siente reducida a una posición de 
dependencia e impotencia, sentimientos que el abandono y la 
traición de Jasón ya habían encendido. Esta extrema disonancia 
entre el sentimiento de vulnerabilidad y las exigencias de las 
fantasías de omnipotencia heroicas terminan por desencadenar 
en Medea un amenazante temor a la humillación, acompañado 


por intensos sentimientos de ofensa y rabia. La anticipación de 
la humillación que la “burla del enemigo” evoca en la protago- 
nista parece ser vivida por ella como un temor inconsciente a la 
vergúenza y la impotencia. 

En este sentido, el análisis de Seidler (1995) acerca de la 
relación constitutiva entre la mirada del otro y la vergienza 
resulta esclarecedor. De acuerdo con este autor, se podría afir- 
mar que la capacidad del sujeto de colocarse a sí mismo en el 
lugar del objeto percibido, es decir, la capacidad de percibir 
que se es percibido por otro, constituye el prototipo de la ver- 
gúenza. Al otro se le atribuye el poder de valorar y condenar; 
la consecuencia es la experiencia de la expulsión, al ser el sí 
mismo ubicado en la posición del objeto percibido (Seidler, 
1995: 197). La capacidad de tolerar esta posición de expulsión 
es indispensable para poder aceptar la experiencia de la ver- 
gúenza.*? La disponibilidad de una tercera posición posibilita 
la objetivación del sí mismo y el desarrollo tanto de una con- 
ciencia objetiva del sí mismo, como de su diferenciación frente 
al semejante. De acuerdo con el autor, la percepción mutua de 
sujeto y objeto puede ser entendida como una “creación basal 
de la identidad”, en la que el otro adquiere una función de 
identificación para el sí mismo. 

En Medea, la mirada burlona del otro, que evalúa y juzga, 
se vive como una experiencia pasiva de vergilenza que se torna 


10 De acuerdo con Seidler (1995), el afecto de la vergiienza tiene su precursor 
prototípico en la desviación de la mirada que ocasiona en el niño la angustia 
ante el extraño, a la edad de ocho o diez meses. El sentimiento de confusión 
causado por la mirada de la persona extraña surge como un estorbo en la unión 
inicial entre la madre y el niño, como una primera diferenciación en la armonía 
con la madre. El rostro extraño viene a representar un ofro, un tercero pertur- 
bador frente a la díada inicial. Por medio de esta perturbación, el niño logra 
asociar, por primera vez, en la imagen de un rostro humano, las primeras ex- 
periencias displacenteras en el espacio externo, interaccional. Posteriormente, 
con la triangulación edípica, la imago unificada de los padres representada en 
la escena primaria toma el lugar del otro, fascinante e inquietante. El niño se 
ubica ahora en el lugar del extraño perturbador frente a la armonía personifi- 
cada en la ¡mago de la escena primaria. La experiencia de la abyección, de la 
expulsión de la escena primaria estimula el soltarse y la capacidad de estar 
solo (Winnicott, 1965). 
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intolerable. Para afrontar esta humillación vergonzosa, Medea 
recurre a la negación de la dependencia y la necesidad frente 
al otro; se invierte así la relación sujeto-objeto. De la posición 
pasiva de objeto percibido, condenado a la burla, la protago- 
nista procura acceder a la posición del sujeto que actúa autó- 
nomamente, vengándose de sus enemigos en forma extrema. 
Cuando le narra sus planes al coro, este le pregunta: “¿Te 
atreverías a matar a tu simiente, mujer?”, Medea le contesta: 
“Así quedará desgarrado con más fuerza mi esposo” (v. 817- 
818). Luego, en la escena final le dice a Jasón: “Tú no debías, 
después de haber deshonrado mi lecho, llevar una vida agra- 
dable, riéndote de mí [...] A tu corazón, como debía, le he 
devuelto el golpe” (v. 1354-155, 1360). 

A continuación, refiriéndose al alivio que la venganza le pro- 
voca, a pesar del dolor por los hijos, le dice a Jasón: “Sábelo bien: 
el dolor me libera, si no te sirve de alegría” (v. 1362). La vengan- 
za como acción ejecutada, en el sentido de destrucción del otro, 
se volvió ineludible. El ternor a la humillación y la vergúenza 
que lo acompaña se transformaron en una agresión narcisista 
dirigida hacia el afuera, en un intento desesperado por recuperar 
la integridad narcisista al reparar la imagen de sí misma dañada 
por el agravio. El mundo externo se percibía como amenazante 
para el sí mismo, como ur otro que había que aniquilar. El ani- 
quilamiento psíquico y social de Jasón, al dejarlo sin. esposa, sin 
reino y sin descendencia, es decir, el acabar con el lugar social 
que este ocupaba en Grecia, le permitió a Medea pasar de la 
posición de víctima a la de victimaria, de mujer abandonada a 
mujer asesina, 

No obstante, lo paradójico en la figura de Medea no des- 
aparece. La mujer asesina, valiente y orgullosa es, a su vez, una 
madre sufriente que llora por sus hijos muertos, una mujer 
abandonada, extranjera y sin patria adonde regresar. Antes de 
la llegada de Egeo, el rey de Atenas, Medea no tenía a dónde 
ir debía marcharse con sus hijos expulsada de Corinto. A su 
patria no podía volver y de Yolco ya había sido exiliada. El re- 
conocimiento social que como sabia había adquirido en Grecia 
empezaba a debilitarse con el abandono de Jasón y el nuevo 


destierro.*!! De esta forma, se hace evidente que su lugar social 
estaba sustentado por el vínculo matrimonial. La dependencia 
que hasta entonces había caracterizado la relación de la pareja y 
el provecho mutuo que ambos habían obrenido de esta, asoman 
a la superficie como herida narcisista. El equilibrio mantenido 
hasta el momento de la traición, se rompe definitivamente con 
el anuncio de la nueva boda de Jasón. De pronto, Medea se vio 
reducida, ante la mirada de los otros, a la posición de víctima. 
La famosa sabia, fue desde ese instante la mujer humillada por el 
esposo. La posición de sujeto femenino de la que la protagonista 
disfrutaba, la capacidad de manejar de forma autónoma sus pro- 

jos deseos e intereses, se vieron amenazados por la posición de 
vulnerabilidad en la que se encontró. Ante esa perspectiva califica 
su amor materno como debilidad y cobardía, el dar a luz como 
una acción mucho menos valiosa que participar en la guerra, y 
el matrimonio como el peor de los ymgos al que la mujer en la 
mayoría de los casos debe someterse. En esa posición de víctima 
termina por desvalorizar su propia potencia materna, su propio 
cuerpo y su sexualidad. Como resultado del aniquilamiento so- 
cial de Jasón y el asesinato del fruto de su relación con él, Medea 
destruye una parte esencial de su identidad femenina. 

La propia feminidad es representada en la fantasía grandio- 
sa de la madre omnipotente que posee el poder sobre la vida 
y la muerte. Otras cualidades maternas como proteger, criar 
o alimentar a los hijos, así como la compasión, el interés y 
la ternura hacia los otros, se desvalorizan, al experimentarse 
como fracturas en la omnipotencia que caracteriza las fantasías 
de grandiosidad sobre sí misma. Las funciones maternas dejan 
de percibirse como potentes, para convertirse en debilidades o 
limitaciones autodestructivas. La ambivalencia vivida hacia la 
maternidad aparece en la fantasía asociada al peligro de caer en 


111 En relación con los riesgos y la inseguridad para aquellos que viajen al extran- 
jero, escribe Bosse (1992: 96): “Los viajeros asumen el riesgo de no ser reco- 
nocidos, Por esto, la estadía en el extranjero puede ser vivida como un shock de 
extradición”. 


m 


la dependencia del otro, la cual es experimentada como una ame- 
naza de disolución de las fronteras internas entre el sí mismo y el 
objeto. Medea termina por romper todos los vínculos anteriores 
para poder acceder a una especie de seudo-independencia. 

A las fantasías de grandiosidad femenina se unen también 
fantasías fálicas sobre la potencia masculina, personificadas en 
el héroe griego. En la figura de Medea se podría decir que la 
falicidad es fantaseada como una negación de la unión entre lo 
femenino y lo masculino, como la ilusión de la autonomía de 
lo masculino (véase King, 1995). Esta ilusión se caracteriza por 
una desidentificación de lo femenino-materno, la cual implica una 
negación al reconocimiento no solo de la dependencia mutua, 
sino también de la diferencia entre los géneros. Esta negación 
de la diferencia representa un rechazo del otro, de lo femenino 
con sus propias cualidades.'!? La autonomía de lo masculino, sin 
dependencia, ni fractura, concebida como un sistema cerrado y 
completo en sí mismo, surge como evocación de la imagen de 
perfección e integridad narcisista que el falo personifica desde la 
Antigúedad. En este sentido, Laurin (1964) caracteriza lo fálico 
en la Anrigijedad de la siguiente forma: 


En aquella lejana época, el falo en erección simbolizaba la 
potencia soberana, la virilidad trascendente, mágica o sobre- 
natural y no la variedad puramente priápica [sic] del poder 
masculino, la esperanza de la resurrección y la fuerza que 
podía producirla, el principio luminoso que no tolera sombras 
ni muluiplicidad y mantiene la unidad que eternamente ma- 
naba del ser. (citado por Laplanche/Pontalis 1967: 137) 


112 En un intento por aclarar los constantes mal entendidos que el concepto de 
lo Jálico arrastra, King (1995: 344) propuso algunos criterios para diferenciar 
los diversos movimientos y constelaciones psíquicas, tanto defensivas como 
progresivas, que el concepto podría implicar. Falicidad puede representar, en 
primera instancia, la potencia masculina que estaria diferenciada de la potencia 
femenina; en segunda instancia, puede contener la unión entre lo masculino y 
lo femenino, por medio de la exteriorización de la escena primaria en el senti- 
do de una fusión de la potencia masculina y femenina, y en tercera instancia, 
puede significar la negación de esta unión, por medio de la ilusión de una auto- 
nomía que estaría más allá de este enlace, 


Todos estos aspectos recuerdan el prototipo idealizado del 
héroe griego, inflexible e implacable con sus enemigos, valiente, 
hábil y exitoso, tanto en la guerra, como en la política, y merece- 
dor, como recompensa a sus triunfos, del honor y la fama. Una 
identificación extrema con el rol masculino coexiste con una 
identificación ambivalente con lo femenino-materno. Medea no 
rechaza su feminidad, pero rehúsa someterse a las convenciones 
tradicionales del rol de la mujer en la sociedad. Ella sigue sus 
sentimientos e intereses de forma relativamente autónoma, sin 
embargo, a pesar de, o más bien, a causa de esto, termina por 
caer en una situación trágica, Estas contradicciones la instalan, 
como heroína femenina, en una posición ambigua en relación 
con la diferencia entre los géneros. 


MEDEA COMO MAGA Y SABIA: 
LA MAGIA EN HÉCATE Y LA RELACIÓN 
CON LA MADRE ÍDYA, COMO LUGAR VACÍO 


Agresión femenina, asesinato y autodestrucción: 
vínculo madre-hija en la relación con Creusa 


La forma fatal en que Creusa muere, presa del poder des- 
tructivo de los venenos que Medea le ha enviado en los regalos, 
se narra en la escena anterior al desenlace de la tragedia. Como 
un horrible espectáculo o como una situación terrible (v. 1168, 
1202), describe el mensajero a Medea la escena, momentos an- 
tes de que ella asesine a sus hijos y huya en el carro del Sol. Este 
se acerca agitado con la noticia, para informarle a Medea que 
debe huir inmediatamente, después de haber provocado una 
desgracia en la casa del rey: tanto este como su hija han muerto 
de forma violenta. Medea recibe la noticia agradecida: “Me has 
anunciado una noticia bellísima; en adelante te tendré entre 
mis bienhechores y amigos” (v. 1127-1128). La muerte de sus 
enemigos representa para Medea el triunfo narcisista, significa 
haber salvado su honor y su fama. 

A partir de ahora nadie se reirá de ella. El mensajero, todavía 
horrorizado por lo que ha ocurrido, no oculta su perplejidad: 


an 


“¿Qué dices? ¿Estás cuerda y no demente, mujer? Tú has ulera- 
jado el hogar de los príncipes, ¿te alegras y no tiemblas al oír 
esta noticia?” (v. 1129-1131). Medea le contesta con sarisfac- 
ción: “Podría perfectamente responder a tus palabras, pero no te 
excites, amigo y habla. ¿Cómo han muerto? Pues dos veces me 
causarías alegría si hubieran muerto del modo más terrible [sic]” 
(v. 1132-1136). La satisfacción que la heroica victoria sobre sus 
enemigos provoca se muestra abiertamente en el deseo impa- 
ciente por escuchar la narración de los detalles sobre la dolorosa 
muerte de estos. Ante el terrible sufrimiento que le ha ocasiona- 
do a su rival, la protagonista se deja llevar por un placer sádico, 
en el que no asoman la compasión ni la identificación con el 
otro. Pero, ¿qué o quién representa esta rival para la figura de 
Medea, por qué este goce intenso por su muerte terrible, por su 
oscuro viaje al Hades? 

Creusa, la hija del rey, igual que Medea, se casa enamorada 
de Jasón, en condiciones adversas. La boda de Creusa con Jasón, 
quien no se había divorciado de Medea, violentó el orden mis- 
mo del matrimonio; de forma semejante, Medea anteriormente 
había ignorado el mandamiento y los rituales del matrimonio, al 
huir sin casarse y sin la bendición de sus padres. Sin embargo, 
hay una diferencia significativa. Mientras Medea y Jasón se casa- 
ron jóvenes, este se casa ahora con una mujer joven que podría 
ser su hija, o la hija de ambos. En la rivalidad entre Medea y 
Creusa se personifica la relación madre-hija dentro de una lucha 
generacional. Mientras que en el monólogo principal del drama, 
Medea se quejaba de que no podría adornar a la novia de sus 
hijos ni su lecho nupcial y de que no podría cargar las antorchas 
en sus bodas, ahora, le envía a Creusa los regalos nupciales, la co- 
rona de oro y el peplo, en celebración de su matrimonio, es decir, 
de su muerte. Su deseo, como madre, de dar en matrimonio a 
sus hijos, se realiza ahora simbólicamente en Creusa, pero con 
consecuencias nefastas. En ambos casos, la cadena generacional 
se rompe de forma violenta, como consecuencia de las acciones 
de Medea. Pero volvamos al drama para explorar el significado 
de este paralelismo. Escuchemos cómo el mensajero narra el en- 
cuentro entre los hijos de Medea y Creusa, encuentro que va a 
desencadenar el aniquilamiento de esta: 


Cuando la doble descendencia de tus hijos llegó con su pa- 
dre y franquearon el umbral de la morada nupcial, noso- 
tros, los esclavos, nos alegramos, pues estábamos agobiados 
por tus males. Al punto, de oído en oído se repetía como un 
susurro que tú y tu esposo habíais cesado en vuestra disputa 
anterior. Uno besa la mano, otro el rubio cabello de tus 
hijos y yo mismo, lleno de gozo, acompañé a los niños hasta 
la habitación de las mujeres. La señora que honrábamos 
ahora en tu lugar, antes de haber visto a la pareja de tus hi- 
jos lanzó a Jasón una mirada apasionada, pero luego ocultó 
sus ojos y volvió hacia atrás su blanca mejilla, molesta ante 
la entrada de tus hijos. (v. 1137-1149) 


La imagen de los hijos de Medea y Jasón —quienes podrían 
ser hermanos de Creusa!!3_ entrando en la morada nupcial de la 
nueva pareja, evoca doblemente una relación incestuosa. Mien- 
tras que el matrimonio entre Jasón y Creusa alude a una rela- 
ción incestuosa entre padre e hija, la relación entre los niños y 
Creusa sugiere una relación también incestuosa entre herma- 
nos. En la escena, ella es ahora la nueva señora, que los esclavos 
honran en el lugar de Medea. En la figura de la hija, Creusa 
viene a sustituir a la ¿mago materna en la escena primaria, es de- 
cir, penetra incestuosamente en la unión parental escenificada 
por Jasón y Medea. La presencia de los hijos, producto de esta 
relación imaginaria, representantes también de una relación fra- 
ternal, hace todavía más evidente el carácter incestuoso de la 
sustitución, De ahí que al mirar a los niños, Creusa se cubre los 
ojos con timidez. La culpa inconsciente por sustituir a la madre 
en la escena primaria se manifiesta acompañada de vergiienza, 
en el gesto de taparse los ojos al ver a los niños entrando en 
la recámara. Estos representan la interdicción que condena su 


113 Recordemos que la edad adecuada para casarse en las mujeres de la Atenas 
del siglo V. a. €. era entre los 13 y los 15 años, mientras que para los hombres 
era alrededor de los 30 años. Al respecto, véase en el Capítulo 1, el apartado 
“Matrimonio, maternidad y derechos políticos: posición social de las mujeres, 
en la tensión entre coerción y libertad”. 
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relación con Jasón, y, a la vez, al penetrar en la morada nupcial, 
sustituyen en la escena primaria a la ¿mago paterna. Creusa y 
los niños parecen también fusionarse en una pareja imaginaria 
incestuosa. Se podría afirmar que en la escena de la muerte de 
Creusa se representa fundamentalmente una historia generacio- 
nal, en la que las diferencias entre las generaciones se disuelven 
en relaciones incesruosas. Creusa viene a simbolizar una ruptura 
cultural de la prohibición del incesto, razón por la cual deberá 
morir como castigo. Medea, como personificación de la figura 
materna, se encargará de castigarla. Apreciemos a continuación 
cómo la actitud ingenua de Jasón contribuye a desencadenar los 
acontecimientos: 


Y tu esposo intentaba aplacar el furor y la cólera de la 
joven, diciéndole: “¿No vas a ser acogedora con mis seres 
queridos? ¿Cesarás en tu furor y volverás hacia nosotros 
la cabeza, considerando amigos a los que antes lo eran de 
tu esposo? ¿No vas a aceptar los regalos y pedir a tu padre 
que, en consideración a mí, libere a mis hijos del destie- 
rro?” (v. 1150-1156) 


Jasón, llamado esposo de Medea en la escena, asume el rol del 
padre que reprende la cólera y el rencor de la hija joven y virgen, 
por negarse a aceptar a sus otros hijos. En un tono imperativo 
le pide acoger a sus amigos y aceptar los regalos que sus hijos le 
ofrecen para evitar el destierro. Sin embargo, al mismo tiempo, 
al hacerlo se distancia de su rol de padre, refiriéndose a sus hijos 
como amigos. De esta forma, se ubica en una relación triádica 
con Creusa y el rey, al demandarle a esta obtener de su padre el 
indulto del castigo impuesto a sus hijos con el destierro. Es un 
momento en que se hace inevitable llamarles mis hijos, con lo 
cual se evidencia su rol de padre, que comparte con Creonte. De 
nuevo aparece el conflicto generacional en primer plano.Escu- 
chemos de qué modo Creusa termina por ceder ante la fascina- 
ción que le causan los regalos: 


Y ella, cuando vio el regalo, no se resistió, sino que concedió 
todo a su esposo y, antes de que se hubieran alejado mucho 


de la casa el padre y los hijos, tomando los abigarrados 
peplos se los puso y, colocándose la corona de oro sobre sus 
bucles, adorna su cabello delante de un brillante espejo, 
sonriendo ante la aparición de la imagen sin vida de su 
cuerpo. Y después, levantándose de su trono, pasea por la 
habitación, caminando graciosamente con su blanquísimo 
pie, rebosante de alegría por los regalos, y una y otra vez 
dirige hacia atrás su mirada curiosa sobre sus talones, po- 
niéndose de puntillas. (v. 1157-1167) 


Aquí nos encontramos con una cautivadora escena de co- 
querería y belleza femeninas, que nos recuerda a la protagonista, 
La blanca mejilla, que se esconde tímidamente, y el blanquisimo 
pie, que camina graciosamente, en la figura de Creusa, evocan 
el blanquísimo cuello (v. 31) de Medea, en la escena inicial del 
drama. De una forma semejante, la imagen de Creusa lamen- 
tándose desesperadamente evoca la imagen de la protagonista al 
inicio de la tragedia. Escuchemos al mensajero referirse al dolor 
de Creusa: “[...] cuando ella se recobró de su estado de mudez y 
volvió a abrir sus ojos cerrados, después de lanzar un grito terri- 
ble” (v. 1183-1184). Recordemos ahora las palabras de la nodriza 
sobre el sufrimiento de Medea: “[...] sin levantar la vista ni volver 
el rostro del suelo y, cual piedra u ola marina, oye los consuelos 
de sus amigos” (v. 27-29). Al igual que ahora Creusa, Medea 
representa en el drama a la mujer engañada, que se lamenta des- 
esperadamente por su desgracia. Ambas figuras aparecen en las 
escenas nombradas, rígidas, petrificadas por el dolor, quejándose 
sin consuelo. En una identificación metafórica, los dos persona- 
jes se fusionan en la escenificación de la relación madre-hija. Por 
medio del asesinato de Creusa, Medea parece destruir la imagen 
de la hija en sí misma, aquella mujer joven, activa sexualmente y 
deseada por Jasón, que abandonó y rechazó a su madre para huir 
con este. En otras palabras, al asesinar a su rival, elimina una 
parte de su feminidad. 

Mientras Medea, recién casada, no recibe nunca regalos de 
boda de manos de su madre, Creusa recibe los regalos de boda de 
una madre imaginaria, pero no para celebrar su nueva felicidad, 
sino para provocar su propia destrucción. La figura de la hija 


adolescente, joven, hermosa y rival de la madre, al aceptar los re- 
galos, es decir, al buscar el reconocimiento de la figura materna, 
es más bien destruida por esta. En la imagen sin vida de su cuerpo, 
que se muestra en el espejo brillante, Creusa personifica la be- 
lleza de la hija, que florece y a continuación se marchita. Creusa 
representa la figura de la hija que no obtiene el reconocimiento 
de su madre y que, además, deberá pagar con su muerte el atre- 
vimiento de rivalizar con ella. Al dejarse seducir por los regalos 
de boda, la corona de oro y los abigarrados peplos -símbolos tanto 
del cuerpo de la madre, o sea, de sus órganos y sus contenidos, 
como de la sexualidad femenina—, Creusa firma su sentencia de 
muerte. Al ver los adornos no se resiste, le concede todo a su 
esposo y viste su cuerpo con ellos. 

De esta forma, en la escena se dramatiza la fusión del per- 
sonaje con aquellos componentes femeninos y maternos que la 
figura de Medea personifica, mediante el papel de la madre que 
adorna a su hija para la boda. En esta unión, Creusa personifica 
la figura de la hija, joven adolescente ingenua, codiciosa y nece- 
sitada, que al sentirse segura de su posición privilegiada como 
hija del rey, pierde la capacidad de autodererminación. Como 
si no supiera nada de agravios u ofensas, Creusa camina por la 
habitación seducida por su propia imagen, en una especie de 
triunfo narcisista. En ese momento se trata de una fantasía de 
conquista, en la que se satisface brevemente el deseo de exclusión 
edípica del tercero, típico durante la adolescencia. Seducida por 
la ocupación narcisista del sí mismo, dominante durante esta 
etapa, Creusa se deja llevar por sus propias fantasías de omnipo- 
tencia, Recibe ingenuamente los regalos de Medea como sím- 
bolos de su triunfo definitivo sobre la madre edípica, negando 
así el componente agresivo de la lucha. Por su parte, por obra 
de la seducción y el asesinato de Creusa, Medea protagoniza el 
odio y la venganza de la madre como rival edípica. En esta es- 
cena se dramatizan en toda su intensidad la envidia, la rivalidad 
y la agresión edípicas propias de la relación madre-hija, a cuyo 
punto culminante se llega justamente durante la adolescencia. 
Pero volvamos a la escena, para poder penetrar en la comple- 
jidad que la relación madre-hija asume en el enfrentamiento 
entre las protagonistas: 


Una doble plaga se había lanzado contra ella: la corona de 
oro que rodeaba su cabeza lanzaba un prodigioso torrente 
de fuego devastador, y los sutiles peplos, regalo de tus hijos, 
devoraban la blanca carne de la desdichada. Intenta huir, 
levantándose del trono abrasada, sacudiendo su cabello y su 
cabeza a un lado y a otro, queriendo arrojar la corona, pero 
las uniones del oro estaban firmemente engarzadas y el fue- 
go, cuanto más sacudía sus cabellos, en lugar de extinguirse 


redoblaba su fulgor. (v. 1185-1194) 


Las brazas ardientes que chorrean de la corona aferrada a la 
cabeza de Creusa y el fuego del vestido que se fusiona con su 
cuerpo, devorando sus carnes, parecen evocar aquellas fantasías 
oral- y anal-sádicas de la temprana infancia, como la voracidad, 
la avidez y el deseo de tragar el objeto. La corona de oro y el pe- 
plo parecen tener vida propia, obrando sobre el cuerpo de su víc- 
tima. Una mezcla de erotismo y pulsiones sádicas se dramatiza 
en las fantasías de incorporación, despedazamiento y expulsión 
que caracterizan la escena, fantasías que provocan fascinación y 
terror a un mismo tiempo. 

La posición activa de la hija al aceptar los regalos o al 
luchar por soltarse de la fuerza devoradora de la madre se 
transforma ahora en pasividad. La hija acaba por ser retenida 
en las redes del poder materno, que por medio del control 
posesivo la sujetan para destruirla. En la escena se dramatiza 
violentamente la lucha entre la madre y la hija, un enfrenta- 
miento por el sujetar, el desprenderse y el imponerse, propios 
de la fase de separación-individuación y posteriormente de 
la etapa adolescente.*'* La tensión entre la identificación con 
la madre, el experimentarse como su igual, y la separación, el 
diferenciarse de esta, se vuelve una situación imposible, cuya 
única salida es la muerte. La tendencia a la separación y la 


114 De acuerdo con Musfeld (1997: 213 y siguientes), las tendencias hacia el des- 
prendimiento, la autoafirmación y la autonomía durante la fase del reacerca- 
miento, en el desarrollo femenino, están impregnadas de una fuerte ambivalen- 
cia y de sentimientos de culpa específicamente femeninos. 


179 


200 — lucha por la autonomía finalizan en la escena con la destruc- 
ción de la hija. Escuchemos de nuevo al mensajero narrar el 
desenlace de Creusa: 


Y ella cae por fin al suelo, vencida por la desgracia, total- 
mente irreconocible, excepto para su padre. No se distin- 
guía la expresión de sus ojos ni su bello rostro, la sangre caía 
desde lo also de su cabeza confundida con el fuego, y las 
carnes se desprendían de sus huesos, como lágrimas de pino, 
bajo los invisibles dientes del veneno. ¡Terrible espectáculo! 
Todas teniamos miedo de tocar el cadáver, pues su desgracia 
nos servía de maestro. (v. 1195-1203) 


Creusa cae a tierra; sucumbe definitivamente frente al poder 
avasallante del veneno. El triunfo narcisista de la joven adoles- 
cente se transforma sobre el escenario en una derrota fulminan- 
te. La furia encendida de la madre mala aparece impetuosa e 
ilimitada. Como representación de la seductora madre edípica, 
los regalos cautivaron anteriormente a la joven; ahora, como re- 
presentación de la ¿mago materna destructiva y devoradora de la 
temprana infancia, la encadenan con su potencia destructiva. 

Creusa, no obstante, no recibe los regalos directamente de 
Medea, sino de los hijos de esta. Los regalos, figura imaginaria de 
los órganos femeninos, de los hijos o del pene contenidos en el 
cuerpo materno, son usados por Medea para realizar su venganza, 
utilizando, a su vez, a sus propios hijos como intermediarios.*!5 
Los hijos, los regalos y los venenos, intercambiables en la escena, 
vienen a representar metafóricamente las valiosas posesiones de la 


115 De acuerdo con Freud, tanto en la fase pregenital del erotismo anal, como pos- 
teriormente con las transformaciones de las pulsiones en la fase de la primacía 
genital, los conceptos de heces (dinero, regalo), niño y pene se confunden entre 
sí y son equivalentes o intercambiables en las producciones del inconsciente 
(1916/17, 1933). Estos son objetos que tienen en común la propiedad de ser 
separables del sujeto y susceptibles de circular de una persona a otra. Como 
objetos parciales, son fácilmente sometidos a los mecanismos inconscientes del 
desplazamiento y la condensación, es decir, son considerados como equivalen- 
tes o sustituibles entre si. 


maternidad, que de acuerdo con Klein (1927), son tan deseadas 
como temidas durante la temprana infancia. En las imágenes de 
los órganos femeninos y en los contenidos del cuerpo materno se 
encuentra representada la potencia de la figura materna tanto en 
el sentido sexual como en el nivel creativo y productivo. La ima- 

o de la madre representa tanto a la mujer como sujeto sexual, 
deseada y deseando activamente, como a la figura de quien en- 
gendra, carga en su vientre, da a luz y alimenta al hijo. 

En este sentido, en la escena, los regalos-venenos como sím- 
bolos de los hijos, el pene o las heces que se encuentran conte- 
nidos en el cuerpo materno se vuelven objetos deseados, anhe- 
lados e inalcanzables, y, al mismo tiempo, objetos amenazantes 
que provocan terror al devolverse en contra del cuerpo de la hija 
como castigo.!!é El deseo de la hija de apoderarse de los regalos 
de la madre, de los hijos y del pene contenidos en el cuerpo 
materno, y así poder ocupar su lugar en la escena primaria, se 
representa en la figura de Creusa con consecuencias trágicas. La 
furia materna se devuelve violentamente para destruir el cuerpo 
sexualizado, anhelante y joven de la hija adolescente. 

En la escena, se observa concretamente cómo la fuerza se- 
ductora e irresistible de los regalos cargados por los hijos, su 
función de dar, alimentar y seducir al otro, se trasforma en una 
potencia destructiva sin límites. La fusión de los venenos con 
el cuerpo de Creusa, su fuerza incontenible y avasallante, pa- 
recen simbolizar la unidad ilimitada entre madre e hija, que 
surge como producto de la relación fantaseada con el poder 


116 Con respecto a la angustia de la niña frente a la imagen temprana de la madre 
mala, afirma Klein (1929: 222) lo siguiente: “La niña tiene un deseo sádico, 
originado en los estadios tempranos del conflicto edípico: robar los conteni- 
dos del cuerpo de la madre, es decir, el pene del padre, las heces, los hijos, y 
destruir a la madre misma. Este deseo provoca la angustia de que la madre a 
su vez le robe a ella de sus propios contenidos (especialmente los hijos) y de 
que su cuerpo sea destruido y mutilado. A mi entender, esta angustia que he 
descubierto en el análisis de niñas y mujeres como la más profunda angustia, 
representa la primera situación de peligro para la niña. He llegado a ver que el 
terror a estar sola, a la pérdida de amor y a la pérdida del objeto de amor que 
Freud sostiene que es la situación infantil básica de peligro en las niñas— es una 
modificación de la situación de angustia que acabo de describir”. 
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omnipotente de la madre temprana.!!” El cuerpo destruido de 
Creusa se disuelve, se transforma en la nada. Esta imagen de 
fusión, en la que el cuerpo de Creusa se desintegra, evoca una 
unidad imperturbable en la que la completud narcisista de la 
unión con la madre se reintegra en la imagen del falo materno. 
La potencia de los venenos-regalos parece simbolizar la potencia 
fálica, bajo la cual la diferencia y la multiplicidad desaparecen. 
Tanto el conflicto generacional como la diferencia entre los gé- 
neros se disuelven bajo la potencia destructiva de la pulsión de 
muerte representada por los venenos. Así como los hijos pier- 
den el carácter de sujetos al ser utilizados por Medea como una 
prolongación de sí misma para realizar sus deseos de venganza, 
los intentos de Creusa por apropiarse de su propia sexualidad 
femenina se ven coartados violentamente. 

De modo similar, las imágenes del veneno como fuego que 
fluye y se estrecha contra el cuerpo de su víctima, como diente in- 
visible que muerde las carnes, o la imagen de la sangre que chorrea 
y se fusiona con el fuego, evocan fantasías referentes a la violen- 
cia que a menudo tiende a caracterizar las imágenes de la unión 
sexual en la escena primaria. Sobre todo, reviven aquellas fantasías 
provenientes de los impulsos oral-y anal-sádicos, predominantes 


117 De acuerdo con Stemann-Acheampong (1996: 60), en las fantasias sobre el 
deseo y la envidia de parir, en ambos géneros, se equiparan las imágenes del 
pecho, el seno materno (las heces y los intestinos) y el bebé. En la imagen de 
la madre con el niño o del pecho materno está contenida la imagen del propio 
hijo, aquel que uno quiere ser y aquel que uno desea tener, como parte del pro- 
ceso identificatorio con la madre procreadora. En este sentido, el deseo de un 
niño seria anterior al deseo del pene; la feminidad con su potencia corporal para 
engendrar sería lo que originariamente se desea y se admira. Las representacio- 
nes del pecho, el pene y el niño se desplazan de uno a otro y condensan entre sí; 
se establece asi una equiparación entre las imágenes del pecho materno y de la 
unión madre-hijo o pene-falo que vienen a fungir como objetos transicionales, 
conformando conjuntamente una compleja imagen (158-160). En la ilusión de 
este espacio intermedio entre la realidad interior de los deseos pulsionales y la 
realidad externa, el pecho materno y la unidad madre-hijo van a asociarse en al» 
gún momento con el pene, o incluso con el falo materno. La madre temprana no 
solo es activa y productiva, sino también omnipotente, puede originar cualquier 
cosa y posee todas las cualidades valiosas (van der Leeuw 1958: 354, cit. por 
Stemann-Acheanpong, 1996: 61), tanto creativas como destructivas, deseadas 
y temidas a un mismo tiempo. 


durante la etapa de la triangulación temprana, sobre los que poste- 
riormente se van a apoyar los impulsos edípicos de la fase genital 
(véanse Abelin, 1971 y 1980; y Rotmann, 1978). 

La muerte de Creusa podría ser interpretada en este sentido 

como una violenta representación sadomasoquista de la escena 

rimaria. Creusa, como representante de la madre, cae al suelo, 
seducida y luego vencida por el poder paterno del veneno, el 
cual contra su voluntad la obliga a fusionarse con él, a desinte- 
grarse en el goce mortal. Recordemos cómo se inicia el efecto 
del veneno en su cuerpo: "Pero entonces tuvo lugar un espec- 
táculo horrible de ver: cambiando el color, retrocede inclinada, 
con todos sus miembros temblorosos, y apenas si le da tiempo a 
reclinarse en su trono para no caer a tierra” (v. 1167-1170). La 
visión de una Creusa tambaleándose y del temblor de sus miem- 
bros, como horrible espectáculo, evocan el horror temprano ante 
la unión de la ¿mago parental, horror que se intensifica con sus 
gritos terribles, la espuma blanca que sale por la boca y sus ojos 
que giran, imagen en la que entran en juego tanto el sentido de 
la escucha como el de la vista.!!? 

En una especie de danza macabra, Creusa se fusiona con el 
veneno, para finalmente unirse con su padre en la muerte. Al 
entrar este al aposento donde se encontraba su hija, se lamen- 
ta amargamente, la abraza, la besa y le dice a su hija: “¿Quién 
ha dejado huérfano de ti a un anciano, a una tumba? ¡Ay de 
mi! ¡Deseo acompañarte en la muerte, hija!” (v. 1209-1210). El 
conflicto generacional se desplaza de la relación madre-hija a la 
relación padre-hija. La entrada en escena del padre, sus besos, 
abrazos y palabras de amor evocan metafóricamente la unión 
sexual. El asesinato de la hija, representado como un robo, pro- 
voca en el padre el deseo incestuoso de fusionarse con esta en 
la muerte. De nuevo, la separación no es posible más que por 
medio de la muerte: 


118 En relación con el rol significativo del oido en el origen de la fantasía y en la 
formación de las fantasias originarias, véase, entre otros, Laplanche y Pontalis 
(1985). 
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Y cuando cesó en sus lamentos y sollozos, aunque intentaba 
levantar su anciano cuerpo, quedó adherido, como yedra a 
ramas de laurel, a los sutiles peplos, y una lucha terrible se 
desarrollaba, pues él quería levantar su rodilla, pero ella lo 
retenía. Y si tiraba con fuerza, arrancaba sus ancianas car- 
nes de los huesos. Por fín renunció, y el desgraciado entregó 
su vida, pues no pudo derrotar al mal. (y. 1211-1220) 


Como invocando el acto salvaje del coito, la muerte del rey 
al lado de su hija es descrita por el mensajero como una lucha 
terrible, una lucha en la que los intentos del padre por levantarse 
y separarse del cadáver de su hija son infructuosos; esta lo retiene 
violentamente para llevárselo al Hades. La imagen del cadáver 
de la hija que retiene al padre, ahora fusionados por los venenos, 
alude a la activa posición seductora de la hija en el conflicto edí- 
pico. La escena de fusión entre ambos recuerda la disolución de 
las fronteras internas que caracteriza el enamoramiento, en otras 
palabras, evoca una escena de amor. Al mismo tiempo, padre e 
hija se unen en un espacio indiferenciado, en el que no hay fron- 
teras entre la ocupación libidinosa y los impulsos destructivos; 
ambos cuerpos se desintegran, se disuelven en la nada. Una vez 
más, se dramatiza en la escena la disolución de la brecha genera- 
cional en una relación incestuosa. Al final de la escena, afirriza el 
mensajero lo siguiente: “La hija y el anciano padre yacen muer- 
tos uno al lado del otro...” (v. 1221). 

El enlace matrimonial con Jasón significa para Creusa el des- 
censo a las profundidades subterráneas, Al respecto, dice el coro 
después de escuchar al mensajero narrar la escena: “Oh desdi- 
chada hija de Creonte, cómo lloramos tus desgracias, tú que te 
encaminas hacia las moradas de Hades por tu boda con Jasón!” 
(v. 1234-1236). El descenso de Creusa a las moradas del Ha- 
des, como consecuencia de los venenos obsequiados por Medea, 
parece simbolizar un doble movimiento. Por una parte, en la 
imagen del descenso a las profundidades de la tierra, se simboliza 
la fascinación y el horror que el retorno a las entrañas oscuras 
del cuerpo materno provoca. Por otra parte, tanto en la imagen 
sobre el descenso al Hades —dios masculino de las profundidades 
subterráneas— como en el poder fálico del veneno y en la fusión 


con el padre al final de la escena, se dramariza la atracción y 
el rechazo que la mirada de la unión sexual de los padres des- 
encadena. Las fantasías sobre los orígenes en relación con los 
contenidos del cuerpo materno y la unión madre-hijo parecen 
fusionarse con las imágenes de la unión de la ¿mago parental. 

En este sentido, recordemos lo que dice el coro al comienzo 
de la tragedia sobre Medea, al escuchar sus lamentos y su deseo 
de morir: “¿Qué deseo del terrible lecho te tiene cogida, oh in- 
sensata?” (v. 151). El deseo de morir se condensa con el anhelo 
de yacer en el lecho de Hades; personificando así la imagen del 
esposo y de la unión sexual. El deseo narcisista por la muerte, 
tanto en la protagonista como en la figura de Creusa, se simbo- 
liza como una sarisfacción erótica. La capacidad de integrar la 
agresión al servicio de la satisfacción sexual se invierte. Las pul- 
siones eróticas representadas en las imágenes del amor ardiente 
se asocian a las fantasías de destrucción y muerte, personificadas 
en las fuerzas devoradoras y destructivas del fuego. En las diver- 
sas imágenes del fuego se fusionan, de forma desfigurada, la ex- 
citación erótica y los componentes agresivos, que finalmente dan 
lugar a la satisfacción de deseos de aniquilamiento (Winnicotr, 
1958: 104 y siguientes). 

En Medea, no obstante, el deseo de muerte se transforma 
rápidamente en un desplazamiento de la agresión contra los ob- 
jetos que han desencadenado la herida narcisista, y, por lo tanto, 
la vergijenza que la posición pasiva de la víctima provoca. Medea 
no se mata, tampoco muere, sino que se deja llevar por su deseo 
incontrolable de venganza, y termina por asesinar tanto a sus 
rivales como a sus propios hijos. Recordemos que la vengan- 
za aparece en la figura de Medea como la única posibilidad de 
transformar la pasividad de la posición de víctima en actividad, 


de manera que la destrucción del otro en el asesinato se vuelve 
ineludible. De la posición intolerable de la hija castigada y ex- 
cluida de la escena primaria, la protagonista pasa a la posición 
vengadora, tanto de la madre omnipotente como de la madre 
edípica. En la incapacidad de separarse de Jasón sin destruir a 
sus rivales ni a sus hijos, producto de la unión entre ambos, 
Medea tampoco puede tolerar la posición fantasmática de ex- 
clusión vivida tanto en relación con la díada madre-hijo como 


» 


con respecto a la unión sexual en la escena primaria. En ambos 
crímenes, se disuelven las fronteras entre la ocupación libidinosa 
y la agresión sádica contra el objeto; la ambivalencia en la fusión 
entre el amor y la muerte desaparece. El reconocimiento de la 
diferencia entre los géneros que surge de la participación imagi- 
naria en la escena primaria y el reconocimiento de la diferencia 
generacional propia de la relación madre-hija, se diluyen en la 
compulsiva destrucción del objeto amoroso (véase, entre otros 
King, 1995: 347). El anhelo por la autonomía, el distanciamien- 
to y la diferencia se transforma, mediante el asesinato, en agre- 
sión violenta y autodestructiva. 

Para la figura de Medea, el asesinato de sus hijos y de Creusa 
es un símbolo del asesinato de su maternidad, de la ¿mago ma- 
terna que ella misma personifica. En este asesinato se representa 
una destrucción de su propio cuerpo y de sus contenidos —los 
niños y los órganos femeninos —. En las acciones criminales del 
drama se escenifica una destrucción tanto de sus componentes 
procreadores, nutricios y productivos como madre, como de la 
potencia sexual de su propia imagen como mujer joven. Me- 
dea es la juez y victimaria que castiga a Jasón y a Creusa por 
violar las reglas del matrimonio y la prohibición del incesto. 
No obstante, a la vez, es víctima de su propia violencia. En la 
protagonista, la identificación con los componentes femenino- 
maternos se caracteriza por una ambivalencia profunda, por una 
escisión interna en la que la desvalorización o el desprecio de la 
feminidad se realizan en el acto criminal. 

En este sentido, aparece en la tragedia la imagen de la madre 
abandonada en la patria como una ausencia. Medea recuerda en 
diversas escenas del drama, llena de nostalgia, dolor y culpa, al 
padre y a su patria; sin embargo, nombra a la madre una sola vez: 
“Yo, en cambio, sola y sin patria, recibo los ultrajes de un horm- 
bre que me ha arrebatado como botín de una tierra extranjera, 
sin madre, sin hermano, sin pariente en quien pueda encontrar 
otro abrigo a mi desgracia” (v. 255-259). Aquí se presenta Medea 
como hija robada, sin madre, sin familia y sin hermano. En la 
asociación del recuerdo de la madre abandonada con la imagen 
del hermano asesinado aparece una condensación metafórica que 
simboliza el asesinato de la madre. A pesar de que la protagonista 


se identifica con diversos componentes femenino-maternos, la re- 
lación con la madre Idya permanece como un espacio vacío.!!? 

En Eurípides, Medea es representada como una mujer enamo- 
rada, madre de dos niños y como una sabia reconocida en toda 
Grecia; sin embargo, ella asesina a sus hijos para vengarse de su 
esposo.!?0 El asesinato de los niños, al igual que los asesinatos del 
hermano y de Creusa, podría ser considerado como un símbolo 
del asesinato de la madre. La ausencia de la madre en la tragedia 
podría ser interpretada como una representación de un fallido 
desprendimiento de la madre, como una des-identificación sin 
reacercamiento y en ausencia de un enfrentamiento interno con 
la imago materna (véase Bosse, 1994b y 1995). La separación 
abrupta de la madre es acompañada tanto por una negación de la 
dependencia interna de esta, como por una no lograda integra- 
ción ni reapropiación de los componentes maternos. 


Feminidad, potencia materna y magia: 
la relación de Medea con los dioses 


Mientras se espera el castigo de la heroína mediante su muerte 
o ruina, ocurre para el espectador lo inesperado. La escena final 
contradice aquella solución creíble o posible de lo trágico; se es- 
cenifica, por el contrario, una salida imposible en la realidad. Por 
medio de la relación de Medea con los dioses, se realiza metafó- 
ricamente en el nivel de lo divino lo imaginable como realidad 
utópica. En este sentido, afirma el coro al final del drama: “Zeus 
en el Olimpo es el dispensador de muchos acontecimientos y mu- 
chas cosas, inesperadamente, concluyen los dioses. Lo esperado no 


119 Tgualmente la madre de Medea permanece en la mitología como una figura au- 
sente. Solo se sabe que se le conocia como Idya, la sabia (véase H. v. G. “Idya", 
en Der Kleine Pauly, 1979, Tomo 2: 1342). 


120 En Eurípides, se menciona por primera vez que Medea asesina a sus hijos de 
forma consciente y deliberada. En las diferentes versiones literarias y artísticas 
de la mitología griega, los corintios matan a sus hijos por venganza. Ella asesinó 
a su rey y a su hija, o ella mató a sus hijos sin proponérselo, cuando intentó ha- 
cerlos inmortales y Hera le negó la ayuda prometida (véase McDermott, 1989). 


se llevó a cabo y de lo inesperado un dios halló el camino. Así se 
ha resuelto esta tragedia” (v. 1415-1419). En la escena final, nos 
encontramos con la imagen poderosa de la madre asesina que de 
forma triunfal huye con los cadáveres de sus hijos en el carro de 
Helios.1?? Todavía sin saberlo, Jasón llega al palacio después de 
haberse enterado de la muerte de su nueva esposa y de su suegro, 
con el objetivo de salvar a sus hijos de la venganza de los Corintos 
e impedir que Medea huya sin ser castigada. Desesperado, se diri- 
ge a las mujeres del coro al comienzo de la escena final: 


Mujeres que estáis cerca de esta morada, ¿está aún en pa- 
lacio la que ha realizado estas atrocidades, Medea, o se 
ha dado a la fuga? Pues ella debe ocultarse bajo la tierra 
o elevar su cuerpo hacia la profundidad del Eter como si 
tuviese alas, si no quiere pagar su castigo a la casa real. 
¿Tiene el convencimiento de que, después de haber asesi- 
nado a los soberanos de esta tierra, podrá huir impune- 
mente de esta casa? Pero ella no me importa tanto como 
mis hijos. Aquellos que recibieron el mal le causarán el 
mal a ella; yo he venido a salvar la vida de mis hijos, no 


121 El dios griego del Sol representaba desde Ilomero, la fuerza vital creadora, la 
luz radiante, que al tocar la tierra y la naturaleza hacía posible la vida. Helios 
ocupaba una posición especial entre los griegos, ya que no habitaba en el Olim- 
po, ni tampoco estaba intimamente asociado a los lugares de culto ctónicos. Se 
creía que era más venerado por los bárbaros que por los griegos. Como el dios 
que todo lo ve, era convocado a menudo, junto con Zeus y Gea, como testigo de 
los juramentos (al respecto, véase Eur. Medea v. 746-753). Desde temprano fue 
considerado portador de la luz, de la verdad y la sabiduría; se le denominaba el 
gran ojo o testigo de los hombres. Como dios de la curación y de la vista, se le 
asignaba la capacidad de curar la ceguera o castigar con ella. En Corinto, Helios 
era venerado como el dios principal, incluso por encima de Zeus, razón por la 
cual ocupa un lugar relevante en muchas de las sagas y mitos corintios (véase 
Jessen, “Helios”, en Realencyclopadie der classischen Altertumswissenschaft 
(RE), Tomo 8, 1913: 58-93). En relación con la presencia del mito de Medea en 
Corinto, afirma Jessen: “En Corinto [...] Medea fue primero una hija de Helios, 
hasta que la saga de los Argonautas la asoció indisolublemente con la Cólquide. 
Se nombró a su padre Eetes y esto también obligó a los corintios a la combina- 
ción: Eetes como hijo de Helios había nacido en Corinto y de aqui había viajado 
a la Cólquide: de esta manera la Medea nacida en el extranjero era también una 
legítima heroína corintia” (Jessen, 1913: 79). 


sea que los parientes les causen algún daño, en venganza 
del impío crimen de su madre. (v. 1294-1306) 


Aquí aparece Jasón, en su potencia masculina, como juez 
que desea castigar a la asesina Medea. Su poder imaginario y su 
desesperación chocan, sin embargo, contra el poder de Medea. 
Escuchemos la siguiente conversación entre el coro y Jasón: 


Corifeo: —¡Oh desdichado, no sabes a qué punto de tus 
desgracias has llegado, Jasón! Si lo supieras, no habrías pro- 
nunciado estas palabras. 

Jasón: —¿Qué sucede? ¿Es que quiere también matarme a mi? 
Corifeo: —Tus hijos han muerto a manos de su madre. 
Jasón: —¡Ay de mi! ¿Qué dices? ¡Cómo me has golpeado de 
muerte, mujer! (v. 1307-1311) 


Mientras Jasón se transforma en un hombre sufriente, que 
se lamenta ya sin esperanza por la muerte de sus hijos, aparece 
Medea en el escenario como una poderosa figura divina. Lo 
que no se puede llevar a cabo en el nivel de la realidad, puede 
realizarse en el nivel del mundo celestial. Medea utiliza el po- 
der del que dispone por herencia de sus antepasados divinos. 
En ese momento, le viene a Jasón una especie de presentimien- 
to sobre lo que va a ocurrir. Él se imagina la posibilidad de que 
Medea huya, recurriendo a fantasías de grandiosidad. Medea 
aparece en ellas como la madre omnipotente universal, quien, 
gracias a sus poderes ilimitados, podría incluso llegar a escapar 
del castigo y huir de forma triunfal. Asociada tanto a los pode- 
res ocultos de la tierra, como a las alturas inaccesibles del cielo, 
la protagonista personifica una vez más la fusión entre lo feme- 
nino y lo masculino. Le parece posible a Jasón que ella pueda 
huir elevándose por los aires hasta las alturas inconmensurables 
del cosmos y personificar la potencia masculina representada 
en la imagen del falo paterno. Precisamente la fantasía de Jason 
se realiza, finalmente, en la imagen de Medea, quien escapa 
en el carro alado del Sol. La protagonista no solo es capaz de 
volar, sino que lo hace manejando el peligroso y potente carro 
de su abuelo. 


ys 
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De esa forma, Medea “se apropia” de las capacidades que has- 
ta ahora estaban reservadas a los dioses. Como figura femeni- 
na, Medea se apropia de la potencia masculina encarnada en la 
imagen poderosa del dios que atraviesa el cielo con su carro,'2 
La fuerza activa, sobrenatural e ilimitada representada en esta es- 
cena parece evocar una fantasía fálica sobre la potencia paterna, 
en la que la integridad narcisista y la ilusión de la autonomía de 
lo masculino se encuentran simbolizadas. Asimismo, esta esce- 
na parece revivir la imagen del poderoso héroe griego que, en 
su competencia y fortaleza invulnerables, encarna la plenitud, el 
valor y el poder que caracterizan la imagen fálica de la masculini- 
dad. Recordemos como Medea, en relación con la necesidad de 
vengarse y evitar ser el hazmerreír de sus enemigos, rememora su 
procedencia divina: “Avanza hacia tu acción terrible, ahora debes 
dar prueba de tu valor [...] tú, hija de un noble padre y progenie 
del Sol” (y. 403-404, 406-407). 

Así, la imagen de la hija identificada con la figura paterna 
se fusiona con la posición activa del héroe que se dirige decidi- 
do hacia la venganza y el triunfo, y que no soporta la posición 
pasiva que la herida y la derrota evocan. La hija se apropia sim- 
bólicamente de la potencia fálica del padre para vengarse de sus 
enemigos y poder huir de forma triunfal. De esta forma, la pro- 
tagonista personifica la capacidad para conseguir sus objetivos y 
proceder de forma activa frente a la impotencia que la situación 
de agravio provoca. Cuando Medea aparece en escena en el ca- 
rro de Helios, mientras Jasón trata de entrar en la habitación 
donde ella se encontraba con los cadáveres de los niños, le dice 
a este: “Cesa en tu esfuerzo. Si necesitas algo de mí, sí pretendes 


122 AJ respecto, vale la pena recordar en la Metamorfosis de Ovidio la escena en 
la que Factón, hijo del Sol, le pide a su padre poder manejar el carro, ante lo 
cual este le contesta: “Pides, Faetón, grandes cosas y dones que no convienen 
a estas fuerzas tuyas ni a tan infantiles años. Tu destino es mortal: no es mortal 
lo que deseas. En tu ignorancia intentas conseguir más de lo que puede corres- 
ponder a los dioses del cielo: podrá cada uno estar orgulloso de sí mismo, sin 
embargo, ninguno tiene capacidad de colocarse en el carro portador de fuego, 
excepto yo. Incluso el soberano del anchuroso Olimpo, quien con su terrible 
mano lanza crueles rayos, no conducirá este carro: ¿y qué tenemos más grande 
que Júpiter?” (TI: 238). 


algo, dilo, pero nunca me tocarás con tu mano. Tal carro nos ha 
dado el Sol, padre de mi padre, para protección contra mano 
enemiga” (v. 1319-1322). 

Medea aparece en el escenario volando, poderosa e invulnera- 
ble; investida de poderes divinos, se ha vuelto inalcanzable para 
los mortales. El poder divino de su abuelo está a su disposición. 
No obstante, en esta escena, la capacidad de decisión y de acción 
de la protagonista se ven disminuidas al tomar esta la posición 
de la hija que necesita la ayuda del padre. La potente imagen de 
Helios surge como personificación del caballero en la armadura 
reluciente, tan citado en la literatura, imagen que viene asocia- 
da a una masiva idealización de la figura paterna. Al igual que 
antes con Jasón, ahora también Medea debe formar pareja con 
una figura masculina para poder imponerse y alcanzar sus fines. 
Recordemos que también en el futuro ella necesitará de la ayu- 
da de Egeo, el rey de Atenas, para sobrevivir y evitar el castigo. 
Pareciera que la autonomía en la mujer solo es realizable por in- 
termediación del apoyo masculino. El que ella forme pareja con 
una figura masculina poderosa parece representar una condición 
necesaria para su capacidad de actuar de forma autónoma y para 
la manifestación consciente de su agresividad. 

Si volvemos a la fantasía de Jasón, Medea podría haberse hun- 
dido en las profundidades oscuras de la tierra y personificar a 
la madre omnipotente. De nuevo, se le asocia con la imagen 
poderosa del cuerpo materno, que protege, rescata y oculta de 
los peligros del mundo. Esta imagen nos recuerda la relación de 
Medea con Hécate, diosa de la magia y las profundidades, a 


123 Hécate era una diosa ctónica de la tierra, que muy tempranamente se trans- 
formó en la diosa de la magia, los espíritus y los fantasmas, capaz de usar 
sus poderes tanto para destruir, como para proteger de las fuerzas maléficas. 
Algunas veces se le identificaba con Perséfone, diosa de los infiernos, otras 
veces con Artemisa, diosa de la caza, pero también, dadora de fertilidad y pro- 
tectora de los niños recién nacidos. En el culto se encontraba incluso fusionada 
con Artemisa. Su culto y sus eslatuas tuvieron un carácter aporrofeo durante 
la Antigiledad, es decir, funcionaban como medios de protección o amuletos 
contra los malos espíritus, a quienes la diosa podía tanto invocar como es- 
pantar. Se acostumbraba a poner imágenes de la diosa en las puertas de las 
casas y estatuas suyas en el cruce de los caminos, lugar donde antiguamente 
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quien ella misma invoca como su protectora. En medio de su ira 
y desesperación, después de que Creonte le ha comunicado que 
debe abandonar Corinto a la mañana siguiente, Medea implora 
a la diosa: “No, por la soberana a la que yo venero por encima 
de todas y a la que he elegido como cómplice, por Hécate, que 
habita en las profundidades de mi hogar, ninguno de ellos se 
reirá de causar dolor a mi corazón” (v. 395-399). 

Hécate es asociada en la tragedia con Hestia, diosa defenso- 
ra del hogar y representante del fuego que da vida y nunca se 
apaga.12* Como figura venerada, que habita en las entrañas de 
la tierra, Hécate (Hestia) personifica tanto lo familiar e ínti- 
mo, como aquello desconocido y peligroso, que está asociado 
con los poderes de la magia. Por una parte, evoca seguridad, 
calidez y protección frente a las inclemencias del mundo exte- 
rior y, por otra, representa un lugar prohibido e irreconocible, 
al cual no se puede regresar. La figura materna capaz de am- 
parar y cuidar, es también inseparable de la madre que castiga 
y abandona. !25 


se llevaban a cabo los rituales mágicos. Su carácter crónico se hacía evidente 
en sus atributos; era común que se le representara con tres cabezas o con tres 
cuerpos, agitando antorchas, sosteniendo un látigo, un puñal o culebras (como 
las Erinias) y, a veces, acompañada de una jauría de perros. Los perros eran 
los animales que comúnmente se sacrificaban en su honor. Estos encarnaban 
una especie de animales demoniacos que simbolizaban comúnmente lo sinies- 
tro, lo fantasmagórico o. incluso, lo ctónico (véase Heckenbach: “Hécate”, en 
Realencyclopádie der classischen Altertumswissenschafi (RE), Tomo 7, 1912: 
2769-2782). 


124 De acuerdo con Vemant (1965: 15), Hestia habitaba en el centro del hogar, que 
en la Antigiiedad estaba simbolizado por el fuego de la cocina: “En el suelo se 
encuentra la cocina en forma de círculo como el ombligo, que enraiza la casa a 
la tierra. Esta es símbolo y garantía de la estabilidad, la inmutabilidad y la dura- 
ción”. Siguiendo a este autor, existía una relación complementaria entre Hestia 
y Hermes, mensajero de los dioses: “Hestia pertenece a lo interno, lo cerrado, 
lo firme, la vuclta del grupo humano hacia sí mismo; Hermes a lo externo, lo 
movible, el encuentro con los otros como sí mismos [...] El espacio domésti- 
co como espacio cerrado con un techo tienc para los griegos una connotación 
femenina. El espacio abierto al aire libre tiene una connotación masculina” 
(Vernant, 1965: 16, 18). 


125 Enrelación con esta doble imagen en Hécate, véase la Teogonía de Hesiodo 
(v. 410-452). 


Acerca del significado que la magia tiene en el drama, recor- 
demos los comentarios de Medea sobre la doble función que 
tienen los conocimientos de las hierbas. Por un lado, se refiere a 
la posibilidad de curar a Egeo, rey de Arenas, de su infertilidad 
utilizando sus conocimientos. Al respecto, afirma: “Acabaré con 
tu esterilidad y haré que puedas engendrar hijos; tales son los 
remedios que conozco” (v. 717-718). Por otro lado, se refiere a 
su saber con respecto a los venenos. En este último sentido, al 
considerar los diversos recursos para asesinar a sus enemigos, le 
dice al coro todavía indecisa: “Tengo muchos caminos de muerte 
para ellos, pero no sé, amigas, de cuál echaré mano primero” (v. 
376-377). Luego, al tomar la decisión, afirma: “Lo mejor es el 
camino directo, en el que soy muy hábil por naturaleza: matarlos 
con mis venenos” (v. 384-385). 

Los poderes de la magia están asociados a la capacidad de 
curar las enfermedades y engendrar la vida, pero también a 
una enorme potencialidad destructiva. Medea, aparece tanto 
con el poder de dar vida y fertilidad, como con la capacidad 
de quitarla y negarle la descendencia a otros, sobre todo a los 
hombres que giran a su alrededor (véase Salarosa, 1998: 86- 
87). En el caso de sus hijos con Jasón, ella misma los engendra 
y los asesina; pero además, al matar también a su nueva esposa, 
le trunca la posibilidad de más descendencia. La muerte del 
rey de Corinto y su hija, de acuerdo con la tradición mítica, 
desencadena para Jasón una fama negativa en Grecia, que hace 
prácticamente imposible que alguna otra mujer griega quiera 
casarse con él.!26 Medea sabe que de esta forma ha acabado con 
el linaje de Jasón. 

Mas atrás, antes de llegar a Grecia, ya había matado a su 
hermano de forma violenta para huir de la persecución de su 
padre. Este es representado en algunas de las versiones del mito 
como un niño; de manera que su asesinato parece como una 
especie de premonición sobre la futura muerte de sus propios 


126 En relación con esta mala fama para Jasón, afirma Salarosa (1998: 68): “Los 
espectadores de la tragedia sabrian que ningún griego osaría dar a su hija en ma- 
trimonio a alguien que hasta tal punto ha caído en desgracia ante los dioses”. 
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hijos. Asimismo, mata a la hija de Creonte; en consecuencia, 
deja a este sin sucesores. Al apropiarse de los conocimientos de 
la magia y utilizarlos tanto de forma productiva como de forma 
destructiva, Medea asume los poderes femeninos personificados 
en Hécate, pero al mismo tiempo destruye los componentes pro- 
creadores y productivos de la maternidad. 

No obstante, volvamos a la escena final para explorar como se 
desarrolla este proceso en la protagonista. La imagen de Medea 
que huye en el carro del Sol con los cadáveres de sus hijos esce- 
nifica el tema del poder de la madre y la culpa. Cuando Jasón le 
pide que lo deje llorar y enterrar a sus hijos, ella le contesta: “Eso 
no, pues yo deseo enterrarlos con mi propia mano, llevándolos al 
santuario de Hera, diosa Acrea, para que ninguno de mis enemi- 
gos los ultraje saqueando sus tumbas. Y en esta tierra de Corinto 
insticuiremos, de ahora en adelante, una solemne fiesta y ritos 
expiatorios de este impío crimen” (v. 1378-1384). 

A pesar de que en la Atenas clásica los hijos le pertenecían 
al padre, el poder de la madre sobre sus hijos es reconocido en 
esta escena como legítimo. La madre poderosa decide de forma 
autónoma el destino de sus hijos. Así como antes ella había de- 
cidido su muerte, una vez que los niños han muerto, se apropia 
de sus cadáveres y se encarga de enterrarlos y organizar fiestas 
de expiación del crimen. Al igual que en la tragedia, también 
en el mito y en el ritual, los niños no son recordados tanto por 
su nombre, como por su condición de hijos de Medea.!?” Por 
medio del asesinato permanecerán para siempre unidos a la ma- 
dre; inalterables quedarán atrapados en su posición de niños. 


127 De acuerdo con Johnston (1997), el culto a los hijos de Medea, que se realizaba 
en el templo de Hera Acrea ubicado cerca de Corinto, se centraba sobre todo en 
la realización de ritos de expiación dedicados a las madres y a sus preocupacio- 
nes por los hijos. En la Antigúedad se creía que los corintios habian tenido que 
fundar este culto para poder detener las constantes muertes de sus propios ni- 
ños, que se iniciaron como consecuencia de la muerte de los hijos de Medea. En 
el ritual un grupo de niños, que debia cortarse los cabellos y vestirse de negro, 
tenía que permanecer por un año en el templo de la diosa. (Véase Pausanías If: 
3.6-7; Diod.Sic TV: 54-55). Como estas actividades también eran comunes en 
los ritos de iniciación, otros estudiosos de la Antigiiedad le asignan al culto esta 
función (compárense Graf, 1997). 


Medea no acepta a los niños como individuos separados de ella. 
Por medio del asesinato, los niños son representados como una 
prolongación del sí mismo. Como consecuencia de la relación 
simbiotizada con los hijos, Medea no logra separarse de ellos, es 
mediante el rodeo de la muerte que se provoca una especie de 
ruptura abrupta de la relación con ellos. 

En este momento es importante recordar la breve escena de 
la muerte de los hijos. Lo único que es transmitido al espectador 
son los gritos de horror de los niños detrás del escenario: “¡Ay, 
ay de mí! [...] — ¡Ay de mí! ¿Qué hacer? ¿Adónde huir de las 
manos de mi madre? —No lo sé, hermano queridísimo. Estamos 
perdidos” (v. 1271-1272). Los niños experimentan el comporta- 
miento de la madre como una ruptura abrupta y extrema de la 
confianza. Al contrario de las imágenes elocuentes que caracteri- 
zas la extensa y detallada escena de la terrible muerte de Creusa, 
sabemos muy poco sobre la muerte de los niños. Lo único que 
se nos informa es que los mata con un puñal. En contraste con 
el oscuro mundo de la muerte criminal, ardiente y pegajosa de 
Creusa, la muerte de los niños, más que cargada de violencia, se 
nos presenta en el texto como silencio, 

En Eurípides, esta escena en la que no hay imágenes queda 
abierta a la fantasía. Recordemos las palabras de Medea, poco 
antes de matarlos, cuando se lamenta desesperada tratando de 
convencerse de su decisión: “¡Olvídate por un breve instante 
de que son tus hijos y luego... llora! Porque, aunque los mate, 
ten en cuenta que eran carne de tu carne; seré una mujer des- 
dichada” (v. 1248-1250) El amor de la madre hacia sus hijos es 
evocado en la escena para ser negado al mismo tiempo. No es el 
odio o la rabia destructiva de la madre contra los niños lo que 
sobresale en esta escena, sino su amor truncado por la sed de 
venganza. De forma semejante, en el filme Medea, de Passolini, 
la escena de la muerte de los hijos no es una escena brutal, sino 
impregnada de devoción y cuidado materno. La muerte de los 
niños podría interpretarse entonces como una escena de amor, 
como la fantasía de fusión ilimitada con la ¿mago materna a 
través de la muerte. 

En este punto, es importante recordar que, inmediatamente 
después de invocar a Hécate como su protectora, Medea proclama 


su procedencia divina como nieta del Sol, como una razón funda- 
mental para no permitir convertirse en el hazmerreír de sus ene- 
migos. Tanto Hécate como Helios son requeridos en relación con 
la necesidad de proteger su honor e integridad heroica. En ambos 
momentos prevalece la determinación de no quedar reducida a la 
posición pasiva de la víctima abandonada y humillada. Tanto la 
imagen fálica de masculinidad encarnada por Helios como la po- 
tencia femenina personificada por Hécate parecen ser condiciones 
fundamentales asociadas a la capacidad de la protagonista para 
autoafirmarse y hacer prevalecer sus intereses. 

En este sentido, en diversos pasajes de la tragedia, Medea 
invoca una y otra vez a diosas y dioses que se complementan, 
como si los componentes femenino y masculino de la pareja 
paterna siempre debieran estar unidos. De esta forma perma- 
necen a su disposición los poderes originarios de sus padres 
celestiales. Al solicitarle a Egeo que la acoja en Atenas, a cambio 
de lo cual ella lo recompensará con la fertilidad, le pide a este 
que formalice su aceptación mediante un juramento: “Jura por 
el suelo de la tierra y por el Sol, padre de mi padre, y por todo 
el linaje de los dioses” (v. 747-749). No solo Gaia, la gran diosa 
madre, sino también Helios, dios de la luz y dador de vida, 
son convocados como testigos del juramento. Inmediatamente 
después, una vez conseguido asilo en Atenas, se dirige al coro 
de mujeres con las siguientes palabras: “Oh Zeus! ¡Oh Justicia, 
hija de Zeus y luz del Sol! ¡Bella es la victoria, amigas, que 
obtendremos sobre nuestros enemigos! Ya estamos en camino 
de conseguirla. Ahora tengo la esperanza de que mis enemigos 
pagarán su castigo [...]” (v. 764-768). Al convocar a los dioses 
como testigos de su próxima venganza, incluye una vez más no 
solo a Helios y a Zeus, padre y soberano de los dioses olímpi- 
cos, sino también a Dike, diosa de la justicia, cuya función era 
velar por la aplicación del derecho.!?$ Estos son amados como 
representantes del poder de juzgar y sentenciar asociado con la 
¿mago de la pareja paterna y, al mismo tiempo, como testigos de 


128 Véase Thalheim, “Dikc”, en Realencyclopádie der classischen Altertumswis- 
senschafí (RE), Tomo 5.), 1903: 574. 


su propia capacidad para asumir estas funciones. De una forma 
muy semejante, al inicio de la tragedia, escuchamos a la prota- 
gonista detrás del telón invocar a los dioses: “¡Ay, que la llama 
celeste atraviese mi cabeza! ¿Qué ganancia obtengo con seguir 
viviendo? ¡Ay, ay! ¡Ojalá me libere con la muerte, abandonando 
una existencia odiosa!” (v. 144-147). 

El deseo intenso de muerte surge igualmente acompañado 
de la invocación a los dioses. La figura paterna personificada en 
Zeus es evocada en su potencia destructiva y castigadora. Re- 
cordemos también que poco después Medea apela de nuevo a 
Zeus y a Temis, diosa defensora del orden social, de la justicia 
divina y antigua poseedora del oráculo de Delfos.!?2 Ambos son 
invocados como testigos de la injusticia que ha sufrido, al ser 
abandonada pese a los juramentos del matrimonio: “¡Gran Zeus 
y Temis augusta! ¿Veis lo que sufro, encadenada con grandes ju- 
ramentos a un esposo maldito?” (v. 160-162). A la diosa, como 
representante de la ¿mago materna, implora como testigo de los 
lazos del matrimonio que la unen a Jasón. Es como si de pron- 
to Medea acudiera a esta divinidad como figura sustituta de la 
madre que nunca pudo asistir como testigo a su matrimonio. 
Al enfatizar la legitimidad de los lazos que la unen a Jasón y su 
intenso sufrimiento, parece como si la protagonista buscara una 
forma de aplacar la culpa por el abandono de la madre al huir de 
la Cólquide y el no haber contado con su bendición al casarse. 
Momentos antes de que Medea se presente en escena, el coro 
hace referencia a la relación de esta con la diosa Temis: “Ella 
invoca, como testimonio de la injusticia padecida, a Temis, hija 
de Zeus, custodia de los juramentos, que la condujo a la costa 
opuesta de Grecia, a través del mar nocturno, hasta la salina llave 
del mar infinito” (v. 207-212). 

En esta escena aparece la imagen de la mujer ofendida aso- 
ciada con la diosa protectora de la justicia divina. Como ya se 
ha analizado anteriormente, la relación de la diosa con Medea 
parece evocar fantasías originarias sobre el embarazo y el parto, 


129 Véase Kurt Latte, "Themis”, en Realencyclopadie der classischen Altertums- 
wissenschaft (RE), Tomo 5.2, Segunda Fila, 1934: 1.626. 


ue aquí se escenifican en la relación fantasmática entre la madre 
y la hija.) La diosa aparece como figura materna que ayuda a 
Medea a dar nacimiento a su propia feminidad. La recurrente 
invocación de las divinidades femeninas parece representar una 
fuerte identificación de la protagonista con las características fe- 
meninas y maternas de las diosas. Mientras las diosas Dike, Temis 
y Hécate personifican tanto la capacidad de proteger y amparar, 
como de vigilar e imponer justicia, asociadas a la maternidad, 
la divinidad Gaia representa la potencia creativa y procreadora 
de la ¿mago materna. Por medio de esta identificación con fi- 
guras femeninas potentes, la protagonista es capaz de integrar 
en sí misma el orgullo y la autovaloración de su propio género. 
Por ende, la confianza y la autoestima como figura femenina, así 
como la autonomía y la capacidad de actuar se escenifican en la 
figura principal por medio de su relación con las diosas. 

Al mismo tiempo, tenemos la imagen ausente de la madre Idya, 
que aparece como un lugar vacío en la tragedia y en la mitología. 
Como ya habíamos analizado, el asesinato de los hijos —así como 
el asesinato del hermano y de Creusa— podrían ser interpretados 
como símbolos del asesinato de la madre. La inclinación compul- 
siva al asesinato y a la huida parecen representar en el drama de 
Medea una tendencia defensiva y de menosprecio contra la ferni- 
nidad. En particular se escenifica una desvalorización de aquellas 
cualidades maternas, como la protección y la alimentación, o la 
compasión, la clemencia y la ternura hacia el otro, cualidades que 
se viven como incompatibles con las grandiosas fantasías de omni- 
potencia. Estos componentes maternos no coinciden con la idea- 
lización de la masculinidad fálica, que se encuentra representada 
en la imagen heroica de la protagonista, ni con la idealización de 
la potencia materna, que se manifiesta en la capacidad absoluta de 
juzgar y condenar, de dar la vida o quitarla. 

Si bien la identificación con su género es fundamental en 
la conformación de la figura de Medea, esta no se expresa en 
una imagen integrada, sino más bien fragmentada y llena de 


130  Alrespecto, véase en este capítulo el apartado: “Enamoramiento y adolescencia”. 


contradicciones. La identificación con la feminidad está carac- 
rerizada por una doble tendencia hacia la idealización y la desva- 
lorización. Mientras la relación con las diosas y, en particular, el 
vínculo con Hécate escenifican una idealización de la potencia 
femenina, la relación con Idya parece representar una desvalo- 
rización de la maternidad, que adquiere su representación ex- 
trema en los hechos criminales. Esta ambivalencia extrema en 
los componentes femenino-maternos concuerda con la masiva 
identificación con la masculinidad puesta en escena en la figu- 
ra de Medea. Las fantasías de omnipotencia, personificadas en 
la imagen fálica del héroe griego, coexisten en nuestra heroína 
con las fantasías de omnipotencia representadas en la potencia 
femenina que las diosas encarnan y que Medea escenifica por 
medio de su capacidad de actuar y autoafirmarse. Finalmente, 
la protagonista logra imponerse como sujeto femenino trágico; 
recordemos que triunfa no solo como heroína, sino también 
como figura materna, que se apropia de sus hijos pagando un 
precio muy alto. 

En lugar de que un hombre defienda su honor, Medea asume 
la venganza por sí misma; no tiene ni busca hombres que la eje- 
curen. Los únicos que lo podrían haber hecho son sus hijos, una 
vez que hubieran crecido. En principio, ella debió haber espera- 
do a que ellos crecieran, para que pudieran vengar la ofensa co- 
metida por el padre. Sin embargo, Medea defiende su dignidad 
y su reputación como un héroe griego, que hace todo lo posible 
para proteger su honor o recuperarlo. Al hacerlo, trasciende el rol 
tradicional de la mujer, en el que los hombres —padre, esposo o 
hijos— vengan la deshonra vivida por ella, como ocurre en el caso 
de las famosas figuras de la mitología griega, Helena y Penélope. 
A diferencia de ellas, Medea encarna la capacidad de la mujer 
para actuar de forma independiente y de manifestar activamente 
la agresión, incluso en contra de los hombres. 

Esa posibilidad implica, como ya lo hemos discutido, una 
ruptura con la posición social de la mujer en la Atenas clásica. 
Escuchemos lo que el coro dice cuando la oye lamentarse detrás 
del telón: “Si tu marido honra un nuevo lecho, responsabilidad 
suya es, no te irrites. Zeus te hará justicia en esto. No te consu- 
mas en exceso llorando a tu esposo” (v. 155-160). En esta escena, 
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las mujeres del coro esperan que Medea sea capaz de aguardar 
pasivamente la venganza de los dioses, ya que no hay ningún 
hombre cercano que la pueda llevar a cabo. De la heroína se 
espera resignación y sumisión ante los designios de los dioses. 
Contrariamente a esta expectativa, nos encontramos con un su- 
jeto femenino que no soporta la ofensa vivida como humilla- 
ción y sometimiento. En la tragedia, la mujer tiene la capacidad 
de expresar activamente su agresividad y tomar venganza por sí 
misma, sin por esto ser considerada culpable ni ser castigada por 
los dioses. Medea personifica la capacidad de actuar y decidir 
individualmente sobre sus propias acciones; de esta forma se 
distancia de los roles sociales y de las prescripciones religiosas. 
Al contrario de la mayoría de las figuras femeninas trágicas, que 
son castigadas con la muerte o la decadencia por haber asumi- 
do una posición activa frente a las convenciones sociales, las 
infracciones de Medea no van a ser castigadas ni por los dioses, 
ni por los hombres. La protagonista asume las consecuencias 
de sus actos por sí misma y de esta forma se distancia de los 
personajes femeninos que hasta ahora habían tomado la palabra 
en el escenario. 

A diferencia de la protagonista, Jasón no es capaz de tomar 
en sus manos su propio destino. Al igual que antes, en el res- 
cate del Vellocino de Oro, ahora de nuevo quedará atrapado 
en la dependencia de los otros, Creonte y Medea. Creyendo 
que convenía actuar como él consideraba adecuado, no pudo 
evaluar eficazmente el poder y la capacidad de acción de Me- 
dea. Mientras ella encuentra un camino propio que le permite 
alcanzar sus objetivos, él no puede lograrlo y, finalmente, que- 
da atrapado en la posición dependiente de un joven ingenuo 
e inexperto. No fue capaz de anticipar la agresión destructiva 
que la necesidad de venganza iba a desencadenar por parte de 
su esposa abandonada. Ni la muerte de su nueva esposa y de 
su suegro, ni la de sus hijos, fueron temidas o previstas por el 
antiguo jefe de los argonautas. 

Como consecuencia de su incapacidad para la reflexión, Jasón 
necesita proyectar su culpa y su responsabilidad en la feminidad. 
Él no pudo reconocer a Medea como una mujer con capacidad 
de actuar autónomamente. No solo ella, sino también sus hijos y 


su nueva esposa fueron considerados por él, finalmente, objetos 
de intercambio. Por esta razón, él no es capaz de sentir com- 

asión como esposo y como padre, ni ante el sufrimiento y la 
humillación de la mujer abandonada por él, ni ante el destierro 
de su familia. Su infidelidad de esposo y su irresponsabilidad 
de padre le restan legitimidad a sus actos. Al final de la tragedia 
se produce una inversión en los roles: en el lugar de la madre 
sufriente, aparece el padre lamentándose por haber perdido para 
siempre a sus hijos. En la última escena, la infidelidad, la falta 
de compromiso y la traición son castigadas por medio de la rui- 
na de Jasón. Este es simbólicamente deshumanizado, al perder 
de forma extrema el prestigio y el reconocimiento social. La 
ruina, el aislamiento social y la falta de descendencia se encar- 
nan en la figura de Jasón de forma trágica. Mientras que Jasón 
aparece al final como un héroe ridículo e infértil, Medea surge 
en escena como una figura femenina con capacidad de actuar 
autónomamente, que comenzará en Atenas una nueva vida. La 
lógica interna de la tragedia consiste esencialmente en que Me- 
dea debe herir implacablemente a su esposo para poder rescatar 
su subjetividad. La consecuencia inmediata es el aniquilamiento 
socia! de Jasón. 

Con este sentido de la tragedia es consecuente la compren- 
sión que manifiesta el autor hacia la protagonista en la escena 
final. En lugar de juzgar o condenar sus acciones, se trata de 
una legitimación de su venganza y un apoyo hacia los senti- 
mientos de humillación asociados con el abandono y la infide- 
lidad sufridos. Los dioses no solo no castigan a Medea, sino que 
se presentan como sus ayudantes y cómplices. Más que seres 
omnipotentes o jueces que condenan las acciones de los hom- 
bres, en esta tragedia los dioses representan roles secundarios de 
acompañamiento a las acciones de los seres humanos. Helios 
confía en su nieta y apoya sus decisiones. Sin embargo, este no 
aparece en la tragedia como personaje. Medea mantiene incluso 
en esta escena una posición activa y decidida. Medea se apropia 
de los poderes originarios de sus padres celestiales para surgir 
como figura femenina en el tiempo histórico. Ella se presenta 
frente a los dioses como una figura con los mismos derechos, 
que además dispone de poderes divinos. 
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Difícilmente encontramos héroes trágicos que abandonen el 
escenario en forma triunfal, sin ser castigados por los dioses o por 
sus enemigos. Recordemos en este sentido las trágicas muertes 
de Agamenón y Clitemnestra, de Antígona o de Hipólito. Por 
el contrario, en el caso de la Medea de Eurípides y del Edipo de 
Sófocles, estos no son castigados por los otros, sino por sí mismos. 
El desenlace trágico estará determinado por el auto-castigo que 
cada uno se aplica con plena conciencia de las consecuencias de 
sus actos. Al personificar como sujetos trágicos la conciencia de 
sí mismos y la capacidad de autodeterminación, ambos desenca- 
denan por medio de sus actos su propia tragedia. Edipo y Medea 
se distancian del poder de los dioses y actúan de forma autóno- 
ma de acuerdo con sus propios intereses; sin embargo, justo por 
esta trasgresión tendrán que castigarse de forma cruel y violenta. 
Mientras Edipo se castra simbólicamente, sacrificando de esta 
forma su potencia masculina, Medea destruye el fruto de su ma- 
ternidad, sacrificando una parte fundamental de su feminidad. 

Medea se coloca en una posición intermedia, por un lado 
en el lugar de la sabia, apoya la ruptura del consenso social ba- 
sado en las tradiciones culturales, y por otro lado, posibilita la 
continuidad de las imágenes de mundo tradicionales en el nivel 
colectivo. Como heroína trágica se mueve entre el sentimiento 
de responsabilidad por el mantenimiento de las antiguas leyes y 
poderes religiosos y la capacidad de romper con estas, mediante 
la posibilidad de convertirse en dueña de sus actos y de su propio 
destino, condición que le permite colocarse en una posición de 
relativa autonomía frente a los dioses antiguos. !3! 


131 Siguiendo a Bosse (1997), las élites religiosas de las sociedades premodernas, 
como por ejemplo los magos y los sabios, no son figuras unilaterales, sino 
más bien sujetos que se ubican en la tensión entre la ruptura con las tradicio- 
nes y la continuidad. De acuerdo con este autor, se podría afirmar “que las 
élites religiosas son al mismo tiempo objetos de identificaciones y proyeccio- 
nes diametralmente opuestas de diversos individuos. Por esta razón, ponen en 
marcha en la sociedad procesos de significación colectivos contradictorios, 
tanto autónomos como heterónomos” (80). Son figuras de identificación que, 
por una parte, como resultado de proyectos de vida autónomos, asumen po- 
siciones críticas y autorreflexivas en relación con las tradiciones, y por otra 
parte, se encargan de preservar el mundo de los saberes tradicionales y las 


Medea se apoya en la lealtad a los dioses y los juramentos, 
para fundamentar su crítica a la decadencia que ha surgido en el 
contexto del progreso y las leyes, predominante en la democracia 
ateniense. En ella se personifica un enfrentamiento con el nuevo 
sujeto de la polis, que empieza a actuar en concordancia con sus 
intereses personales y con las nuevas reglas políticas, con lo cual 
lo viejos valores morales y la dependencia de los dioses se poster- 
gan. En este sentido, Jasón representa al individuo egoísta, que 
obra de acuerdo con su propio beneficio. Este se ocupa mucho 
más de su propio bienestar y prestigio social que de los viejos 
valores ético-religiosos de los héroes griegos. 

Asimismo, Medea se separa de las imágenes de mundo que 
los mitos elaboran, en el momento en que cobra venganza, sin 
tomar en consideración a los dioses ni las imágenes de mundo 
colectivas que regulan las relaciones de parentesco, Ella disiente 
al mismo tiempo de las leyes sociales y perturba el equilibrio 
que determinaba las relaciones entre los géneros, en la medi- 
da en que cuestiona el lugar de dependencia de la mujer en 
la sociedad ateniense y amenaza el poder independiente del 
hombre legitimado por la democracia. Ella representa al ciu- 
dadano libre de la democracia ateniense y se identifica con el 
ideal del hombre griego, que domina el trato con el lenguaje 
discursivo y las reglas de la retórica. Muy por el contrario de 
las imágenes unilaterales de los monstruos femeninos en la mi- 
tología, Medea personifica tanto los elementos destructivos y 
asesinos, como aquellos componentes creativos y productivos 
de la agresión femenina, que estimulan la autoafirmación y la 
autodeterminación. 


normas morales colectivas. Se afirma que el rol de los magos y sabios se 
encontraba en las antiguas cuidades-estado determinado por la confrontación 
entre el mundo mítico-religioso y el desarrollo del pensamiento filosófico, 
político y legal que surgió a la par de ellas (véase Vernant, 1972 y 1974). 
Poco a poco, los magos fueron perdiendo reconocimiento social y a partir de 
ese momento fueron sustituidos por los sabios; no obstante, hasta la época 
helenistica, ambos continuaron representando este lugar de transición entre 
los cambios en los proyectos de vida y la continuidad de la sociedad. 
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De esta forma, Medea se convierte en una figura femenina 
incómoda, que provoca repudio y angustia, pero, al mismo tiem- 
po, posibilita la identificación y la compasión. Al enfrentarse con 
la tradición, Medea logra rescatar su condición de sujeto, no obs- 
tante, lo logra pagando un precio muy alto. Para recuperar su 
dignidad y el aprecio de sí misma, debe destruir su maternidad 
y negar una parte de su feminidad. La agresión asesina era indis- 
pensable para transgredir la posición social de la mujer en aque- 
lla época. El viaje hacia el cielo de Medea se trata de una enorme 
hazaña, de un triunfo inimaginable para un personaje femenino, 
que representa una especie de segundo nacimiento. Como sujeto 
femenino trágico, Medea se decide por el riesgo y la incercidum- 
bre que la capacidad de actuar de forma autónoma implican y 
personifica, de esta forma, una imagen utópica de feminidad. 

Así, ocurre lo inesperado, tanto porque la protagonista no 
actúa de acuerdo con las convenciones y las prohibiciones que el 
consenso social establece, como porque tampoco va a ser casti- 
gada por los dioses o los mortales. Lo inconcebible se realiza de 
forma utópica en la tragedia de Eurípides. La agresión femenina, 
en sus cualidades productivas, creativas y formadoras de cultura, 
como en sus componentes nocivos y destructivos de los vínculos 
culturales, es legitimada de forma escandalosa. Tan inesperado 
es el final del drama, que incluso hoy trastorna y tiende a incitar 
una profunda indignación. Ya en aquella época el autor sabía lo 
provocadora que podía ser para el público ateniense una esce- 
na como esta. Escuchemos, en este sentido, la declaración del 
coro al cierre del drama: “Zeus en el Olimpo es el dispensador 
de muchos acontecimientos y muchas cosas, inesperadamente, 
concluyen los dioses. Lo esperado no se llevó a cabo y de lo ines- 
perado un dios halló el camino. Así se ha resuelto esta tragedia” 
(v. 1415-1419). 

Como ya Aristóteles lo había afirmado, la creación poética y 
en particular la tragedia no se caracterizan por poner en escena lo 
esperado y creíble, aquello real que ha ocurrido y que es narrado 
por la historia. Más bien se encargan de dramatizar lo imposible 
que parece posible, lo inimaginable que se vuelve creíble para el 
espectador. La imitación que hace el poera de la realidad y de la 
tradición mitológica responde no tanto a una copia fiel de estas, 


como a una creación propia, en la que se muestra su capacidad 30% 
para poner en escena aquello sin sentido, que, sin embargo, es 
representado como posible o creíble. Se trata, en parte, de un 
rechazo de la realidad, en el que lo imposible se realiza; se trata 
de la esperanza en otro mundo posible. Las fantasías masculinas 
patriarcales se transforman en fantasías utópicas. En este sentido, 
Medea parece representar una diversidad de imágenes utópicas 
sobre la feminidad que trascienden lo aceptable y verosímil, no 
solo para los atenienses de aquella época lejana, sino también 
ara nosotros hoy en día. Al respecto, en su versión moderna de 
la Medea de Eurípides, Jeffers, deja decir a una mujer del coro: 
“Lo siniestro y lo incomprensible ocurre en los últimos tiempos. 


La faz de la naturaleza está toda desfigurada de signos”.!3? 


132 Véase Robinson Jeffers: Medea. Presentación original en Nueva York, 1947 
(de acuerdo con Euripides). 


CaríruLo VI 


APORTES DE LA INTERPRETACIÓN 
DE LA TRAGEDIA MEDEA A LA 
COMPRENSIÓN DE LA FEMINIDAD 
EN LA ACTUALIDAD 


AGRESIÓN FEMENINA Y AUTONOMÍA EN LA FIGURA DE MEDEA 


Hasta hace poco más de un siglo, las mujeres constitufamos 
un colectivo social profundamente silenciado y brutalmente 
oprimido en nuestra posibilidad de asumirnos como sujetos 
de la historia. El siglo XX marca en este sentido un hito en la 
historia de la cultura occidental, e incluso más allá de esta. Por 
primera vez en la historia de la humanidad las mujeres empeza- 
mos a asumir los retos que la libertad individual y colectiva nos 
planteaba. La lucha por superar la condición de ser simples ob- 
jetos de intercambio, simbólicos y materiales para los hombres, 
empezó a abrir puertas inesperadas e imprevisibles para todos. 
Los siglos erernos que nos sumieron en malestares innombrables, 
como producto de las tradiciones patriarcales características de 
las diversas épocas históricas, se fueron deshilvanando de for- 
ma lenta, pero profunda. Las contradicciones entre las nuevas 
opciones que la modernidad tardía nos ofrece y las tradiciones 
legendarias que se aferran desesperadamente a nuestros cuerpos 
se tornan a veces desgarradoras e inmanejables. 

Frente a estos abismos que habitan las relaciones de poder 
entre los géneros, actualmente, volver la mirada a los orígenes 
míticos de la cultura occidental se convierte en una estrategia de 
resistencia. Acercarse de nuevo a los viejos fantasmas asociados 
a las imágenes de feminidad y masculinidad que ya habitaban 
la diferencia entre los géneros hace más de dos mil quinientos 
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años puede ayudar a comprender las complejas contradicciones 
que se presentan hoy en la vida cotidiana. La vieja tensión entre 
tradición y modernidad se convierte en un eje central del con- 
flicto que marca insistentemente la llamada guerra entre los sexos. 
La discriminación, la desigualdad y la violencia entre los géneros 
surgen de pronto de forma desproporcionada frente a la igualdad 
jurídica, política y social que actualmente predomina, todavía en 
grados muy diversos, en las sociedades occidentales. A este nivel 
de desgarramiento pretendió acercarse esta investigación al abor- 
dar críticamente las imágenes de feminidad y masculinidad en 
la Medea de Eurípides. Una reflexión moderna sobre una figura 
mítica y trágica de la Antigúedad, que se ha hecho posible como 
consecuencia de las transformaciones en las relaciones de poder 
entre los géneros, que surgen con los movimientos de liberación 
de las mujeres en las sociedades occidentales durante las últimas 
décadas. Mediante un abordaje interdisciplinario entre el psicoa- 
nálisis, la crítica feminista y los estudios contemporáneos sobre 
la Grecia clásica se ha pretendido dilucidar algunos aspectos cen- 
trales que caracterizan la diferencia entre los géneros no solo en 
la legendaria mitología griega, sino también en la contradictoria 
realidad contemporánea. 

Explorar la sexualidad, pero sobre todo la agresión femenina, 
ha implicado hasta hoy enfrentarse con la angustia que la rela- 
ción con lo extranjero, experimentado como un otro irrecono- 
cible, provoca en el sí mismo. Lo femenino, y en particular las 
diversas manifestaciones de la agresividad de la mujer, han sido 
tabuizados mediante múltiples fantasías inconscientes a lo largo 
de la historia de Occidente. La mujer que se apropia de sus de- 
seos sexuales y que actúa de acuerdo con sus propios intereses, 
que rompe con la tradición y subvierte el lugar social asignado a 
ella es representada a menudo en la literatura o la mitología por 
medio de figuras deformes o grotescas. En la imagen de la esfinge 
devoradora, de la medusa que petrifica o de la bruja que seduce 
con sus brebajes mágicos aparece la agresión femenina reducida a 
la fantasía inconsciente de la mujer como personificación de un 
poder destructivo inexorable. Desde una perspectiva patriarcal, 
la tendencia en la mujer hacia la autonomía y la autoafirmación 
ha tendido frecuentemente a estar asociada con la desmesura, la 


aberración o la crueldad como expresiones de aquello que tras- 
ciende la cultura y se ubica en el mundo de la naturaleza o la 
voluptuosidad. La imagen de lo femenino como continente os- 
curo, como aquello siniestro que se vuelve impenetrable para la 
conciencia, ha sido un tema de análisis fundamental dentro de la 
teoría psicoanalítica desde sus orígenes. 

Abordar esta premisa desde una perspectiva crítica, retoman- 
do los aportes de la investigación moderna sobre la feminidad y 
las relaciones entre los géneros dentro de la teoría psicoanalítica, 
constituyó un principio fundamental para la presente investiga- 
ción, Al mismo tiempo, esta perspectiva crítica se acompañó de 
una interpretación sociológica y ernopsicoanalítica que posibilitó 
una comprensión social crítica de las imágenes sobre la femini- 
dad en la Antigiiedad. Abordar el contexto social y cultural que 
dio surgimiento a la tragedia griega y su relación con el mundo 
de la mitología ofreció, además, un marco de referencia funda- 
mental para comprender el papel esencial que la ferninidad, y en 
particular, el drama de Medea ocupan en el plano de la creación 
artística en la obra de Eurípides. 

Aproximarse a un tema tan inquietante a partir del análisis 
de una figura trágica como la Medea de Eurípides, en la que se 
encuentran condensadas imágenes tan conflictivas y perspectivas 
tan diversas sobre la mujer, ha sido un reto, no solo en el nivel 
del conocimiento sobre la feminidad, sino también en el nivel 
de mi propia experiencia subjetiva como mujer. En la figura de 
Medea se encuentran dramatizados aquellos componentes de la 
feminidad que han sido socialmente tabuizados y que general- 
mente solo por medio de fantasías masculinas que están al ser- 
vicio de la producción inconsciente encuentran una forma de 
manifestarse. Por el contrario, en Medea nos encontramos con 
un sujeto trágico en el que no solo la sexualidad sino, sobre todo, 
la agresión femenina se manifiestan de forma consciente. En una 
misma figura encontramos condensadas las contradicciones in- 
ternas y la intensa ambivalencia que la expresión consciente de la 
agresión por parte de la mujer todavía hoy conlleva. 

La fascinación que puede suscitar una figura femenina que 
trasciende su propia época histórica, al desmitificar de forma 
radical las imágenes tabuizadas de la agresión y la sexualidad 
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femeninas, va acompañada necesariamente de experiencias de 
repulsión y miedo difíciles de tolerar. El análisis sistemático de 
las propias reacciones contratransferenciales (bajo supervisión 
profesional) que acompañaron la investigación fue un recurso 
fundamental para enfrentarme con las fantasías y las angustias 
inconscientes que la interpretación de la figura de Medea pro- 
vocaban. Quizá el reto principal de este trabajo ha sido poder 
sostener la intensa ambivalencia que significa el conflicto entre 
la figura de Medea como personificación de una asesina en serie 
y su condición de sujeto femenino trágico, cuyas acciones son 
legitimadas a lo largo del desarrollo de la tragedia, 

Por una parte, nos enfrentamos con los violentos asesinatos 
que llegan a su clímax con el homicidio de sus propios hijos 
y que bloquean la experiencia de empatía y compasión hacia 
la figura. Por otra parte, nos encontramos con su extraordi- 
naria capacidad de actuar e imponerse de forma autónoma 
como figura femenina, llegando incluso hasta el extremo de 
poder escaparse del castigo de forma escandalosamente triun- 
fal. Mantener la ambivalencia entre atracción y repulsión 
sin caer en la idealización ilusoria del personaje como una 
especie de heroína feminista o en la desvalorización impla- 
cable reduciéndola a una monstruosidad irreconocible, como 
fantasía masculina, no constituye una tarea fácil. El drama se 
encuentra atravesado por una contradicción inmanente entre 
el carácter de otredad de la agresión homicida en la protago- 
nista y el reconocimiento de la agresión femenina como legí- 
tima por medio de la creación de un sujeto autónomo. Ánte 
esta contradicción, siempre estuvo presente en los diferentes 
momentos de la interpretación psicoanalítica la dificultad que 
conlleva la tendencia defensiva a la patologización de Medea 
como figura psicológica. 

En este sentido, mantener la tensión entre la perspectiva de 
la creación artística de Medea como área de proyección de fan- 
tasías inconscientes, y la perspectiva del análisis psicológico de 
la figura constituyó un procedimiento fundamental durante la 
interpretación. La comprensión de las diversas facetas de Me- 
dea como sujeto femenino trágico ha avanzado por esta doble 
vía. Por un lado, se nos presenta en la tragedia la evolución 


psicológica de una figura femenina; por otro lado, la prota- 
gonista aparece como personificación de fantasías masculinas 
que se transforman en el escenario en imágenes utópicas de la 
feminidad. En este sentido, el análisis del contexto cultural de 
la tragedia como complemento de la interpretación psicoana- 
lítica fue fundamental para abordar la separación y, al mismo 
tiempo, el enlace entre ambas perspectivas. 

La consternación y la intensa perturbación que se observa en 
la historia de recepción de la tragedia, tanto en el nivel literario 
como en el campo de la filología clásica, ponen de manifiesto la 
posición transgresora que encarna la Medea de Eurípides. Sin 
embargo, el desconcierto que provoca no ha impedido su recep- 
ción; por el contrario, constituye una condición fundamental 
para que esta obra se haya convertido en el referente principal 
para la mayoría de las versiones modernas de la tragedia. Desde 
Séneca en el siglo 1 d. de C., pasando por la trilogía de Grillpar- 
zer en el siglo XIX, hasta las versiones modernas de Jahnn (1926, 
1959), Anouilh (1948) o Jeffers (1947), por citar solo algunas 
de las más significativas, la mayoría están escritas tomando como 
base el drama de Eurípides. A pesar de la imagen paradójica y 
desconcertante en Eurípides, o más bien por la misma razón, la 
obra se ha convertido en la imagen paradigmática que ha marca- 
do la recepción de Medea en la literatura europea e incluso más 
allá de sus fronteras. 

En contraste con la amplia recepción del drama en el am- 
biente literario durante el siglo XX, en la teoría psicoanalítica 
el mito de Medea no aparece como una figura significativa. Al 
lado de figuras míticas como Edipo y Narciso, en la historia 
del psicoanálisis no nos encontramos con figuras míticas fe- 
meninas que nos ayuden a acercarnos a los procesos de cons- 
titución de la feminidad. Es como si siguiéramos mirándonos 
desde una perspectiva masculina, que desde lo nebuloso de 
una discriminación legendaria impide un acercamiento más 
transparente y directo a la realidad de las mujeres en la actua- 
lidad. Dejando de lado el intento malogrado por desarrollar 
un complejo de Medea en relación con el tema del infantici- 
dio materno, no nos topamos dentro de la teoría psicoana- 
lítica con una discusión seria sobre esta figura como sujeto 


femenino.!?? Esta aparece más bien como ausencia, como un 
lugar vacío en relación con el conocimiento sobre el desarrollo 
psíquico en la mujer. Incluso en los aportes modernos de las 
teorías sobre la feminidad con orientación psicoanalítica di- 
fícilmente se encuentran análisis atractivos sobre otras figuras 
trágicas que ayuden a desentrañar las mistificaciones que toda- 
vía rodean la comprensión psíquica de lo femenino. 

Figuras trágicas como Antígona o Medea ofrecen perspectivas 
sugerentes de la relación entre la agresión femenina y la tendencia 
hacia la autonomía y la autoafirmación en la mujer.!3 No obs- 
tante, mientras que la Antígona de Sófocles ha sido recibida por 
la cultura occidental con gran júbilo como heroína femenina, el 
logro impresionante de la Medea de Eurípides no ha sido reco- 
nocido en su complejidad. Las diversas imágenes que la figura 
de Medea personifica tienden a verse disgregadas en sus compo- 
nentes destructivos o productivos; ablandándose de esta forma el 
contenido provocador del personaje. 

En Medea nos encontramos con un nuevo tipo de feminidad, 
en el que un personaje femenino se atreve a romper con el pre- 
cepto social que considera a la mujer objeto de intercambio. Ella 
se enamora apasionadamente, escoge su pareja sin mediación de 
la familia y huye con esta lejos de su patria. En otras palabras, no 
es entregada como objeto de intercambio con una dote mediante 
el recurso del matrimonio, como era de esperar en su época. En 
realidad, la validez de este precepto no será cuestionada histó- 
ricamente en las sociedades occidentales hasta 2500 años más 
tarde. Sin embargo, al contrario de lo esperado ante semejante 
subversión del orden social, nuestra heroína no es reducida en la 
tragedia a lo animal o monstruoso; más bien como poseedora del 
logos surge del corazón de la polis griega y encarna, en la figura 
de una mujer culta, la imagen poderosa del héroe griego. Así 
aparece en toda su fuerza la ambivalencia de la heroína trágica. 


133 Las únicas excepciones que conozco son los análisis de Leuzinger-Bohleber 
(1996, 1997) y Warsitz (1994). 


134 En relación con la Antígona de Sófocles como paradigma de un subjeto feme- 
nino trágico, véase Rohde-Dachser (1989, 1991). 


Mientras en su posición de sabia representa al ciudadano griego 
con capacidad para la argumentación racional, como extranjera 
personifica al otro, aquello que amenaza el orden establecido. En 
este lugar intermedio entre lo propio y lo extraño, Medea encar- 
na la posibilidad, todavía utópica para aquella época, de que una 
mujer actúe de forma individual y se apropie de la capacidad de 
autorreflexión y de realización de sí misma. 

Al romper con las reglas del matrimonio y escoger ella misma 
su pareja amorosa, la protagonista personifica de forma prematu- 
ra un drama “adolescente”. Ella toma sus propias decisiones, ejer- 
ce la capacidad para asumir la responsabilidad sobre sus propias 
acciones y de esta forma da nacimiento a algo nuevo, a su propia 
feminidad. En la tragedia se ponen en escena la fuerza del ena- 
moramiento adolescente y la fantasía de la gran pareja amorosa, 
que no se hará realidad sino hasta en la Época Moderna. Medea 
personifica tanto la capacidad de decidir de forma individual so- 
bre sus deseos sexuales como de manifestar de forma consciente 
la agresividad femenina, prohibida socialmente. Al romper con 
la tradición y escoger su propio proyecto de vida, opta por el ries- 
go y la incertidumbre que este paso hacia la individualidad im- 
plica. Ella se arriesga a perder el reconocimiento social y a vivir 
la exclusión que la capacidad de autodeterminación en la mujer 
podía traer como consecuencias. La única forma de superar esta 
posición es por medio de la manifestación activa de la agresivi- 
dad, no solo en sus componentes productivos y creativos, sino 
también en su potencialidad destructiva y asesina. Negarse a ser 
objeto de intercambio implica que Medea no solo se enamora y 
se distancia de su padres voluntariamente, sino que traiciona a su 
padre y mara a su hermano; dejando ruinas detrás de sus actos. 
En el drama de Eurípides, la experiencia adolescente en la mujer 
separación de la familia y escogencia del objeto amoroso— tiene 
como consecuencia una manifestación violenta de la agresión de 
separación. Por un lado, la agresión femenina aparece como señal 
de advertencia ¡cuidado con el poder de la mujer!-; por otro 
lado, es legitimada en la escena final al escapar la protagonista de 
forma triunfal en el carro del Sol. 

La separación abrupta y la ruptura de todos los vínculos 
aparecen en el drama también como autodestrucción. Medea 
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personifica a una mujer autónoma y orgullosa de sí misma, pero 
al mismo tiempo a una madre que llora y se lamenta de su des- 
tino. Además, encarna una paradoja en la maternidad; la madre 
herida y sufriente es al mismo tiempo la madre asesina, que mata 
para defender su honra y sus intereses. En la figura de Medea la 
masiva identificación con componentes históricamente conside- 
rados masculinos, representada en la potente imagen del héroe 
griego y en la figura del dios del Sol, coincide con la identifica- 
ción femenina, representada medianre su cercanía a la imagen 
poderosa de las diosas griegas. 

Medea, como nieta del Sol, aparece en el escenario de la tra- 
gedia con la fuerza del héroe que argumenta discursivamente de 
forma extraordinaria y, además, defiende su propia honra feme- 
nina con las armas. Al contrario de lo que se hubiera esperado 
en la tradición histórica occidental, la protagonista no necesita 
recurrir a una figura masculina para que defienda su honra, ella 
misma cobra venganza del hombre que la traiciona y la aban- 
dona. Asimismo, su relación con algunas diosas griegas, corno 
Hécate, Dike y Temis vincula la figura de Medea tanto con la 
capacidad materna de proteger y amparar como con la capaci- 
dad de ejercer justicia. Por medio de esta relación íntima con 
figuras femeninas potentes, la protagonista ejerce la capacidad 
de apropiarse de la dignidad y la autovaloración de su propio 
género. No solo la confianza y la autoestima como mujer, sino 
también la capacidad de actuar independientemente están re- 
presentadas en la figura principal por medio de su relación con 
las diosas. 

La capacidad de autodeterminación y de autoafirmación como 
mujer surgen en la figura de Medea a partir de la integración de 
un poder masculino con una potencia creativa femenina. Sin em- 
bargo, esta integración de un principio masculino con uno feme- 
nino se acompaña en la protagonista de la desvalorización de una 
parte de su feminidad, que se dramatiza en la destrucción de su 
maternidad. Medea se opone a la subordinación patriarcal de la 
mujer y escoge su propio camino, pero para hacerlo debe recurrir 
a la agresión asesina, que le permite recuperar de nuevo su digni- 
dad y su autovaloración. En Medea se dramatiza el problema de 
la autonomía del sujeto como un enfrentamiento autorreflexivo 


con las expectativas sociales y las tradiciones culturales, es decir, 
como resistencia y no solo como adaptación a los controles ins- 
titucionales, La autonomía aparece como actitud consciente del 
individuo sobre sí mismo y sobre los otros. El enfrentamiento de 
un sujeto femenino consigo mismo y con la sociedad implica, 
no obstante, en el caso de Medea, un proceso autodestructivo 
que se manifiesta como autocastigo. El amor prohibido y la ma- 
nifestación activa de la agresión femenina, tabuizada socialmen- 
te, deben ser castigados, sin embargo, no por los dioses ni por 
sus iguales, sino por ella misma. De forma semejante al caso de 
Edipo, Medea asume por sí misma el castigo por los actos co- 
metidos. Ambas figuras míticas cometen actos profundamente 
transgresores, mediante los cuales se violentan tabúes culturales 
fundamentales. Ambos personifican una ruptura violenta con la 
tradición y se convierten en sujetos trágicos. 

Por estas razones la acción autónoma del amor apasionado 
en Medea y su capacidad de imponerse frente a las dificultades 
que se le presentan no siempre obtendrán reconocimiento social, 
Ni Jasón, ni Creonte o la nodriza son capaces de comprender su 
tendencia hacia la autonomía y la autoafirmación. Como conse- 
cuencia, lo único que les queda es recurrir a fantasías masculinas, 
en las que la feminidad aparece como encarnación de una mal- 
dad sin límites. En estas fantasías, Medea queda reducida a las 
fuerzas impulsivas de la naturaleza o a la monstruosidad de per- 
sonajes míticos legendarios. Sin embargo, la imagen que Medea 
tiene de sí misma no concuerda con estas fantasías masculinas, 
sino más bien con una percepción caracterizada por la autovalo- 
ración, el orgullo y la confianza en sí misma. En este sentido, el 
autor se encarga de enfatizar a lo largo del drama la posición de 
sabia de la protagonista. 

No obstante, a pesar de ser conocida en toda Grecia y de 
gozar de gran prestigio, será condenada por su sabiduría. En 
esta contradicción parece haber una identificación del autor con 
su personaje. Recordemos que Eurípides fue entre los tres auto- 
res trágicos, el más cercano a las nuevas doctrinas ¿lustradas de 
la época; al mismo tiempo, fue el que menor reconocimiento 
social obtuvo en vida por sus obras. Las fantasías masculinas 
dominantes en la Atenas clásica coinciden, en los dramas de 
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Eurípides, con fantasías utópicas sobre lo femenino que trascien- 
den el lugar social que la mujer ocupaba en la Antigiedad. El 
extraordinario manejo de la ambivalencia y la tematización de las 
contradicciones en la Medea de Eurípides están al servicio de de 
hacer conscientes componentes culturalmente tabuizados, que 
pertenecen a la antropología de la mujer. El mantener las dis- 
crepancias que la figura de Medea en Eurípides encarna no pa- 
rece haber sido una tarea fácil para los escritores de las diferentes 
épocas históricas. Sin pretender entrar en un análisis sistemático 
de la extensa historia de recepción de la tragedia,!?% se podría 
afirmar que en las versiones literarias más importantes existe una 
tendencia a escindir a la protagonista en sus componentes pro- 
ductivos y destructivos. 

Ya en la Antigiedad, en el drama de Séneca, 13 la agresividad 
femenina aparece representada por una furiosa e implacable Mé- 
nade, por una maga asesina desenfrenada que ha perdido todas 
sus cualidades humanas. La frustración del amor apasionado 
en la mujer se convierte en una furia destructiva incontrolable, 
que es producto del poder funesto encarnado en la feminidad. 
La mujer queda reducida a una fantasía masculina terrorífica en 
la que la autonomía femenina no solo es repudiada e ilegítima, 
sino que representa una culpa imposible de expiar. Al contrario 
de esta imagen oscura de la feminidad, a finales del siglo XVIII, 
en las versiones de las Medeas de Klinger!?? se pone en escena 
a una potente figura femenina con cualidades casi divinas, es- 
pecie de heroína civilizadora que ha renunciado a sus poderes 
mágicos y se asemeja al gran genio del Sturm und Drang.!9 


135 Entre obras literarias, óperas, ballets y obras de arte, Mimoso Ruiz (1982) ha 
recopilado en Occidente alrededor de 300 versiones sobre Medea, sobre su 
historia de amor con Jasón y sobre el viaje de los argonautas. 


136 Véase Lucius Annacus Seneca (4 a. de C.-65 d. de C.): Medea; la época de 
creación de la tragedia es desconocida. 


137 Véase Freidrich Maximilian Klinger: Medea in Korinth (1786) y Medea auf 
dem Kaukasos (1791). 


138 En relación con la ambigua posición de Klinger, eutre la Ilustración y el movi- 
miento del Sturm und Drang, véase Salarosa (1998). 


Sin embargo, la capacidad de acción y autodeterminación en la 
mujer se castigará con el suicidio inevitable de la protagonista. 

Poco tiempo después, en el siglo XIX, Grillparzer presenta a 
una maga de origen bárbaro con poderes oscuros y peligrosos, 
una extranjera quien a pesar de sus esfuerzos no es reconocida 
en su humanidad por los griegos y tiene que recurrir de nuevo 
a sus orígenes salvajes, El conflicto irreconciliable entre la natu- 
raleza y la cultura, o entre la razón y la pasión, se traslada en el 
drama al enfrentamiento entre los géneros. El amor apasionado 
de Medea y su lucha por la propia realización quedan enlazados 
a las fuerzas pulsionales de la naturaleza que se devuelven, im- 

lacables, contra la cultura. 

Ya en el siglo XX la posición crítica frente al ernocentrismo 
de la cultura europea lleva a Jahnn (1926) a poner en escena una 
Medea negra, que por el color de su piel, por sus conjuros má- 
gicos y su vejez será repudiada, no solo por Jasón, sino también 
por Creonte y sus propios hijos. De nuevo, la ambivalencia de 
la figura trágica cede ante la imagen desvalorizada de la prota- 
gonista, cuya capacidad de acción aparece principalmente como 
potencialidad destructiva indiscriminada —contra sus enemigos, 
sus hijos y contra los esclavos—. De forma semejante, la Medea 
suicida de Anouilh (1948) encarna la pasión ilimitada del amor 
que se transforma en una agresión igualmente desenfrenada y 
que no deja otra salida más que la fusión con la muerte. Después 
de que la pareja amorosa deja tras de sí solo destrucción, muerte 
y ruinas en varias ciudades griegas, aparece la demente Medea 
de Braun (1959) como una oscura e indomable figura femenina 
dominada por el deseo de venganza y el odio, ante cuyo sufri- 
miento nadie siente compasión ni piedad. 

Totalmente al contrario, en la novela de Wolf (1996), Medea, 
tenemos a la protagonista idealizada, libre de culpa, que repre- 
senta una figura femenina autónoma y consciente de sí misma, 
que no comete ningún crimen. Los componentes destructivos 
y homicidas de la agresión desaparecen de forma tal, que aque- 
llos componentes que estimulan la autonomía y la creación 
productiva de la agresividad femenina también quedan ocultos 
detrás de una figura comprensiva y autorreflexiva. En síntesis, 
Medea se convierte en una víctima trágica idealizada, en un 
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chivo expiatorio de la intolerancia y la desconfianza de las otras 
figuras dramáticas. Es hasta Jeffers (1947), que nos encontrarnos 
de nuevo con la ambivalencia y las condiciones paradójicas de 
la Medea de Eurípides. En Jeffers tenemos a una extranjera de 
origen oriental, que de nuevo es representada como una sabia 
consciente de sí misma, quien en toda Grecia obtiene prestigio 
y reconocimiento social. De nuevo hallamos las contradicciones 
de la Medea trágica, quien se mueve entre el amor materno y el 
sufrimiento, por un lado, y su deseo incontenible de venganza y 
defensa de su honor, por otro. Una vez más Medea se debate en 
contradicciones irreconciliables que la habitan como personaje 
fernenino, en conflicto consigo misma. 

Esta ambivalencia interna en la Medea de Eurípides constitu- 
ye el hilo conductor de esta investigación. En Medea nos encon- 
tramos con una figura femenina en la que las imágenes de una 
mujer orgullosa y poderosa se mezclan con las de una mujer su- 
friente, pero también asesina. Estas diversas caras se unen en una 
gestalt trágica que representa el nacimiento de un sujeto femeni- 
no. Los componentes productivos de la agresividad humana que 
estimulan la autonomía y la creación cultural forman una unidad 
en la figura de Medea con aquellos componentes destructivos y 
homicidas, para no quedar ya más escindidos en un polo femeni- 
no y otro masculino. En Medea se manifiestan tanto la agresión 
femenina, como el amor apasionado y los componentes creativos 
de la maternidad en su capacidad de autodeterminación y acción 
autónoma. Sin embargo, como única salida debe convertirse en 
una mujer asesina, para poder reconstruir su carácter de sujeto 
femenino y la valoración de sí misma. Como paradigma de un 
sujeto femenino trágico, Medea constituye una personificación 
de la desmitificación de aquellas imágenes tabuizadas de la agre- 
sión femenina, la sexualidad y la maternidad. 

Como figura mítica y personaje trágico a un mismo tiem- 
po, la Medea de Eurípides encarna tempranamente a una mujer 
profundamente transgresora para su época. Decide sobre su de- 
seos sexuales al escoger su pareja autónomamente y no permite 
que comercien con su cuerpo como objeto de intercambio. El 
principal tabú en torno a las mujeres en la historia de la cultura 
occidental, es cuestionado de manera abierta e inesperada por la 


figura de Medea. Escuchemos una vez más como el coro se re- 
fiere a la forma en que concluye la tragedia: “Zeus en el Olimpo 
es el dispensador de muchos acontecimientos y muchas cosas, 
inesperadamente, concluyen los dioses. Lo esperado no se llevó 
a cabo y de lo inesperado un dios halló el camino. Así se ha re- 
suelto esta tragedia” (v. 1415-1419). Si recorremos la historia de 
la cultura occidental no es sino hasta el siglo XX que las mujeres 
recuperamos el derecho a exigir un grado tal de autonomía que 
nos permitiera defender nuestra propia dignidad y autodeter- 
minación. Tuvieron que transcurrir casi 2500 años para que las 
mujeres pudiéramos convertirnos en ciudadanas y demandar los 
mismos derechos civiles y políticos que los hombres. 


Las MUJERES EN LAS SOCIEDADES CONTEMPORÁNEAS: 
ENTRE EL CAMBIO Y LA CONTINUIDAD 


Las mujeres como protagonistas estuvimos, en una mayoría 
abrumadora, durante más de veinte siglos ausentes tanto de la 
escritura como de la conciencia colectiva de la humanidad so- 
bre sí misma. La historia de la cultura occidental, hasta hace 
poco, la habían escrito los hombres desde una perspectiva mas- 
culina dominante, como un imaginario histórico hegemónico 
que narraba los grandes acontecimientos sociales, económicos y 
políticos realizados, fundamentalmente en el espacio de la vida 
pública, por los grandes héroes de estos sucesos históricos. La ac- 
tuación de la mitad del género humano, las mujeres, permanecía 
en silencio como sujetos de la historia, en calidad de partícipes 
directas o indirectas de estos sucesos monumentales. Fue hasta fi- 
nales del siglo XIX y principios del XX cuando se desarrolló, en 
Europa, Estados Unidos y América Latina, un primer momento 
de los movimientos feministas, organizado sobre todo en torno 
al derecho al voto y al acceso a una ciudadanía plena. Las muje- 
res iniciaron su lucha, ya desde ese lejano cambio de siglo, por 
el derecho a ser ciudadanas y a no ser consideradas simples obje- 
tos de intercambio simbólicos y materiales, sometidas, mediante 
contratos matrimoniales que estaban a cargo de los hombres, a 
condiciones semejantes a las de la esclavitud. 
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Poco tiempo después las mujeres planteaban ya sus deman- 
das por el derecho a la educación y al trabajo en condiciones de 
igualdad social y legal ante los hombres. Sin embargo, no fue 
sino hasta ya avanzada la segunda mitad del siglo XX, como pro- 
ducto de una segunda fase de los movimientos de liberación de 
las mujeres, que estas condiciones se fueron convirtiendo en una 
realidad colectiva para las mujeres. Principalmente durante las 
últimas tres o cuatro décadas, las mujeres se han venido incorpo- 
rando en los sistemas educativos en condiciones de paridad con 
los hombres. En Costa Rica, por ejemplo, han llegado incluso a 
ocupar un poco más del 50 por ciento de los puestos, no solo en 
la enseñanza primaria y secundaria sino también en la enseñanza 
técnica y universitaria (Estado de la Nación en Desarrollo Huma- 
no Sostenible, N.* 7, 2002). Asimismo, en el campo laboral, las 
mujeres han ingresado lenta, pero gradualmente, en espacios que 
habían constituido un dominio exclusivo de los hombres, Actual- 
mente participan en actividades artísticas, culturales, académicas 
y de investigación, e incluso políticas, económicas y militares, en 
espacios creativos y productivos que durante siglos eternos estu- 
vieron celosamente custodiados por los hombres y explícitamen- 
te prohibidos a las mujeres. En Costa Rica, la inserción laboral de 
las mujeres también ha crecido significativamente en las últimas 
décadas; no obstante, siguen existiendo formas de desigualdad en 
el mercado laboral, hasta hoy insuperables. Estas implican, entre 
otras condiciones, ingresos salariales inferiores en comparación 
con los hombres, segregación de las mujeres por grupos ocupa- 
cionales y en puestos directivos, mayor nivel de desempleo abier- 
to y subempleo entre las mujeres, y una creciente feminización de 
la pobreza, que se manifiesta sobre todo en una mayor presencia 
de hogares pobres con jefatura femenina (Estado de la Nación en 
Desarrollo Humano Sostenible, N.* 7, 2002). 

Se podría afirmar, sin exageración, que aparte de algunos 
casos excepcionales de mujeres que osaron transgredir estas 
prohibiciones y pagar precios subjetivos muy elevados, las mu- 
jeres ocupamos durante siglos interminables espacios de parti- 
cipación fundamentales para la reproducción de las sociedades, 
pero profundamente silenciados y desprestigiados socialmente. 
Escuchemos de nuevo al coro en la tragedia de Medea, referirse 


a esta situación de mala fama y desprestigio de las mujeres desde 
aquella lejana época del año 431 a. C. y, particularmente, a un 
viejo anhelo de que esta realidad se transformara pronto: 


Las corrientes de los ríos sagrados remontan a sus fuentes y 
la justicia y todo está alterado. Entre los hombres imperan 
las decisiones engañosas y la fe en los dioses ya no es firme. 
Pero lo que se dice sobre la condición de las mujer cambiará 
hasta conseguir buena fama, y el prestigio está a punto de 
alcanzar al linaje femenino; una fama injuriosa no pesará 
ya sobre las mujeres. (v. 410-421) 


Lamentablemente este cambio en la condición de las mujeres 
anunciado por el coro en relación con la buena fama y el prestigao 
que el linaje femenino estaba a punto de alcanzar, uuvo que espe- 
rar largos siglos de sufrimiento innombrable para llegar a existir 
como posibilidad colectiva para las mujeres. Hasta el día de hoy, 
en las sociedades occidentales contemporáneas, las transforma- 
ciones en las relaciones entre los géneros han estado teñidas de 
contradicciones tan profundas que los logros permanentemente 
se han acompañado de una desigualdad y discriminación difíci- 
les de comprender. 

Para acercarnos a estas paradojas que caracterizan la realidad 
actual de las mujeres voy a referirme a la tensión entre la continui- 
dad inevitable y los profundos cambios que se han venido desarro- 
llando durante las últimas décadas en las relaciones de poder entre 
los géneros. Respecto de los avances que la realidad de la mujeres 
ha experimentado durante las últimas décadas, Bourdieu (1998: 
111) afirma: 


El cuestionamiento de las evidencias va acompañado de las 
profundas transformaciones que ha conocido la condición 
femenina, sobre todo en las categorías sociales más favoreci- 
das: por ejemplo, el mayor acceso a la enseñanza secundaria 
y superior, al trabajo asalariado y, a partir de abí, a la 
esfera pública; o, también, el distanciamiento respecto a las 
labores domésticas y las funciones de reproducción (relacio- 
nado con el progreso y con la utilización generalizada de las 


técnicas contraceptivas y con la reducción de la dimensión 
de las familias), especialmente con el retraso en la edad de 
contraer el matrimonio y de procrear, la disminución de 
la interrupción de la actividad profesional con motivo del 
nacimiento de un niño, así como el aumento de las tasas de 
divorcio y la disminución de las tasas de nupcialidad. 


Si bien en América Latina estos logros son mucho más limita- 
dos que en Europa y Estados Unidos, lugares a los que se refiere 
el autor, estos no dejan de implicar nuevas oportunidades para el 
alcance de relaciones más equitativas entre hombres y mujeres, 
sumamente contradictorias y ambivalentes. La feminización del 
mercado laboral y la feminización de la pobreza son dos fenóme- 
nos actuales que expresan de forma dramática la profunda des- 
igualdad que todavía sufren las mujeres por el simple hecho de 
pertenecer a su género. En relación con la discriminación que las 
mujeres deben enfrentar hasta hoy en el mercado laboral, Bour- 
dieu afirma: “La mejor demostración de las incertidumbres del 
estatuto que se concede a las mujeres en el mercado de trabajo 
es, sin duda, el hecho de que siempre están peor pagadas que los 
hombres, en igualdad de circunstancias, y que consiguen puestos 
menos elevados con títulos idénticos y, sobre todo, que están 
más afectadas, proporcionalmente, por el paro y la precariedad 
del empleo, además de frecuentemente relegadas a unos empleos 
a tiempo parcial, lo que tiene el efecto, entre otras cosas, de ex- 
cluirlas casi infaliblemente de los juegos de poder y de las pers- 
pectivas de ascenso” (Op. cit., 115). 

La íntima relación con las funciones de nutrición, salud, educa- 
ción y cuido de los otros que ha caracterizado la historia legendaria 
de las mujeres en Occidente ha determinado la forma y los lugares 
mediante los cuales estas se han venido incorporando laboralmen- 
te al espacio público. Estos nuevos lugares laborales han funciona- 
do como una especie de prolongación de su función social en el 
ámbito doméstico. A lo largo del siglo XX, las mujeres se incorpo- 
raron masivamente al espacio público en los sistemas educativos, 
en las instituciones ligadas a la salud, en funciones burocráticas 
asistiendo a los hombres en puestos de jefatura, en las empresas 
de alimentos y textiles, en el campo de las ciencias sociales y 


lirerarias, y en el bastante desprestigiado campo de la producción 
de cultura y arte. Estas formas particulares de incorporación de 
las mujeres en el mundo público se han caracterizado desde en- 
tonces, siguiendo a Lagrave (1990: 508), por una continuidad 
innegable: “El siglo XX, por tanto, ha escrito la historia de la 
entrada masiva de mujeres en la educación y en el empleo re- 
munerado, pero marcada por la desigualdad de oportunidades 
escolares y por la negación del carácter sexualmente mixto de 
las profesiones. Es decir, que, con variaciones, pero también con 
elementos invariables, continúa escribiendo la conocida historia 
de la segregación”. 

Las luchas feministas durante la primera mitad del siglo XX 
estuvieron marcadas no solo por el derecho de las mujeres al voto 
y a ser consideradas ciudadanas, sino también por los derechos 
laborales de las mujeres, de las madres trabajadoras remuneradas 
o no, y particularmente de las madres pertenecientes a los secto- 
res sociales más empobrecidos. En relación con las luchas femi- 
nistas durante esa época, Bock (1990) se refiere a un feminismo 
marernalista, a partir del cual las mujeres se esforzaban porque se 
reconociera la maternidad como una función social compartida 
que unificaba a todas y les otorgaba derechos comunes. Estas 
luchas feministas, que al inicio se asociaban con la defensa de las 
madres pobres, se fueron generalizando en beneficio de todas las 
mujeres, y finalmente, después de la Segunda Guerra Mundial, 
gracias al desarrollo generalizado de los Estados de bienestar, se 
convirtieron en leyes vinculadas con los derechos laborales y con 
el apoyo estatal a las madres (Bock, 1990). 

Por estas razones, las mujeres han estado asociadas de forma 
particular a los servicios sociales que los Estados de bienestar ve- 
nían asumiendo de forma creciente hasta hace un par de décadas. 
Ya fuera como trabajadoras de los Estados de bienestar o como 
sus beneficiarias, la mujeres continuaron incluso durante la se- 
gunda mitad del siglo XX, vinculadas a las labores de reproduc- 
ción social. Respecto de esta íntima relación entre el trabajo de 
reproducción, la maternidad y los Estados de bienestar, hace no 
mucho tiempo, Lefaucheur (1990: 498) afirmó: “Gracias a los 
empleos que se les han abierto, gracias al aligeramiento del trabajo 
de mantenimiento y de cuidado que sus servicios han permitido, 


gracias a la protección social que les aseguran, los Welfare States 
occidentales han aumentado la autonomía de sus ciudadanas en 
relación con la institución conyugal y les han permitido abste- 
nerse de abrazarla o escapar de ella cuando a su juicio el beneficio 
que aportan ya no compensa el precio que se cobran.” 

Sin embargo, esta realidad, en parte discutible, se ha venido 
transformando aceleradamente, dejando a grandes masas de po- 
blación y de forma muy particular a las mujeres, en condiciones 
de desprotección social hasta hace poco inconcebibles. El fuerte 
desmantelamiento de la función social del Estado y la extrema 
desregulación del mercado de trabajo que la globalización neoli- 
beral ha venido produciendo de forma sistemática, ha provoca- 
do, por lo tanto, que las mujeres queden expuestas a condiciones 
de mayor vulnerabilidad social y precarización laboral que los 
hombres (Sassen, 1998; Amorós, 2005; Cobo, 2005). 

Este proceso de globalización neoliberal está produciendo a lo 
largo y ancho del planeta formas de desigualdad y exclusión so- 
cial hasta hace poco inimaginables y cada vez más insostenibles. 
Colectivos diversos de inmensas proporciones, ligados a condi- 
ciones de vida particulares, como los sectores que se ubican cerca 
o debajo de las líneas de pobreza, los grupos culturales que his- 
tóricamente han sido dominados y discriminados masivamente 
por Occidente, como los indígenas y los afrodescendientes, así 
como los jóvenes y las mujeres pertenecientes a los grupos an- 
teriores, están siendo sometidos a condiciones de explotación y 
sobreexplotación extremas. Estas nuevas formas de opresión la- 
boral implican la expulsión violenta de estos grupos de los bene- 
ficios y los logros que los avances de la ciencia y la tecnología han 
hecho posibles, fundamentalmente, a partir del siglo XX. Políti- 
cas socioeconómicas como la apertura comercial desigual en be- 
neficio de una íntima alianza entre las empresas transnacionales 
y las empresas nacionales globalizadas, la privatización masiva 
de las empresas estatales y la reducción de la función social del 
Estado, entre otros factores, han generado un proceso extremo 
de desigualdad y exclusión social en los países latinoamericanos y 
de forma particularmente dramática en Centroamérica (Proyec- 
to Estado de la Región-PNUD, 2003; Robinson, 2003; Segovia 
2004 y 2005; Pérez-Sáinz y Mora, 2007). 


A partir de la crisis de los años 80 y, de forma más decisiva 
durante los años 90, se ha desarrollado en Centroamérica, de 
acuerdo con Robinson (2003), un nuevo modelo de acumula- 
ción transnacional de corte neoliberal. Este nuevo modelo de 
acumulación y distribución se basa sobre todo en una liberaliza- 
cion del comercio, en una integración de la región a la globali- 
zación económica y en una intensificación de la dependencia de 
los Estados Unidos. Las actividades económicas que posibilitan 
esta nueva inserción en el mercado internacional son principal- 
mente cuatro: la agricultura de exportación no tradicional, la 
migración dentro de la región o hacia los Estados Unidos, el de- 
sarrollo de los servicios, sobre todo en el campo del turismo y del 
sector financiero, y la exportación de maquila, principalmente 
en el área de textiles (una industria que está caracterizada por la 
creación de empleo de baja calidad, principalmente femenino) 
(Robinson, 2003 y Segovia, 2004). De esta manera, se producen 
nuevas fuentes de excedentes que provienen tanto del exterior 
(por medio de las remesas ligadas a las migraciones internacio- 
nales) como de las nuevas acrividades dinámicas, vinculadas al 
comercio, los servicios y las exportaciones no tradicionales. Estas 
actividades han permitido mantener no solo una estabilidad fi- 
nanciera y cambiaria en la región, sino también un ajuste en el 
mercado laboral, a partir del auto-empleo en actividades de baja 
productividad, de la sobreexplotación ligada a un aumento de 
la flexibilidad laboral y de la expulsión de trabajadores hacia el 
exterior mediante las migraciones transfronterizas y transnacio- 
nales, evitando de esta manera un crecimiento severo del desem- 
pleo abierto y una desestabilización social y política más marcada 
(Segovia, 2004 y 2005, Pérez-Sáinz y Mora, 2007). 

En relación con esta situación de exclusión social severa 
que estamos atravesando de forma extrema en Centroamérica, 
Cobo (2005: 285) afirma lo siguiente: 


Los recortes de las políticas sociales, añadidos al desempleo, 
suelen tener efectos catastróficos, sobre todo en los países más 
pobres, pues obstaculizan el acceso a la salud y a la nutri- 
ción a aquellos sectores de la población que menos recursos 
tienen. Estos sectores, en su mayoría, suelen ser mujeres y 


niños y niñas. Cuando los recortes sociales se realizan en 
países altamente endeudados y con marcados niveles de po- 
breza estamos ante un fenómeno que tiene efectos similares 
a lo que se entiende por genocidio (...) La nueva economía 
nos sitúa ante lo que podríamos denominar un genocidio 
capitalista y patriarcal. 


Este genocidio ha sido posible por esta complicidad naturali- 
zada entre las relaciones de producción capitalistas, las relaciones 
de poder patriarcales y las relaciones de dominación poscolonia- 
les que han funcionado como aliados materiales y simbólicos 
fundamentales desde hace quinientos años (compárese Feme- 
nías, 2005; Mignolo, 2000; Lander 2000; Quijano, 2000). 

En relación con la condición de discriminación mediante la 
cual las mujeres acceden al mercado laboral actualmente, la eco- 
nomista feminista Ingrid Palmer (cit. por Cobo, 2005) hace re- 
ferencia a un hecho innegable que, no obstante, muy a menudo, 
pasa desapercibido. El trabajo no pagado que las mujeres siguen 
realizando en el espacio doméstico, todavía en condiciones de 
profunda desigualdad, llamado por la autora, impuesto reproduc- 
tivo, impide que las mujeres cuenten con los mismos recursos, 
la misma movilidad o el mismo tiempo que los hombres para 
insertarse laboralmente en el espacio público. Al respecto, afirma 
Cobo: “El trabajo no pagado que realizan las mujeres en el hogar 
es el resultado del pacto patriarcal que firmaron los varones de 
la derecha y de la izquierda tras la Segunda Guerra Mundial por 
el que se consagraba al varón como proveedor económico uni- 
versal de la familia y a las mujeres como cuidadoras familiares y 
domésticas” (2005, 287). Es importante aclarar, de acuerdo con 
Cobo, que este impuesto reproductivo que pagan las mujeres a 
los varones, en lugar de disminuir como se hubiera esperado, 
está creciendo de forma proporcionalmente inversa a los severos 
recortes en las políticas sociales que asumieron los Estados de 
bienestar hasta hace un par de décadas. 

Además, como resultado del lugar legendario que las mu- 
jeres han ocupado como objetos de intercambio, y de la in- 
mensa dependencia que esta situación provoca dentro de los 
vínculos familiares, siguiendo a Palmer, los varones pueden 


controlar y explotar el amor de las mujeres mediante lo que la 
autora nombra la plusvalía de la dignidad genérica: “En la fa- 
milia, los varones se apropian [sic] de los poderes de cuidado 
y amor de las mujeres sin devolver equitativamente aquello 
que han recibido. Este proceso de explotación las deja inca- 

acitadas para reconstruir sus reservas emocionales y sus posi- 
bilidades de autoestima y autoridad” (Palmer, cit. por Cobo, 
2005, 288). 

No obstante, no solo al interior de las relaciones familiares se 
sigue reproduciendo este lugar tradicional de las mujeres, como 
se ha venido analizando; también en el espacio público persis- 
ten todavía muros aparentemente infranqueables, Estos muros 
se reproducen actualmente en América Latina y, de forma muy 
particular y trágica en Centroamérica, mediante la feminización 
de la pobreza y de las posibilidades de supervivencia. El modelo 
del proveedor universal (Eraser, 1997), como complemento del 
modelo del ama de casa, entra en una crisis regresiva, median- 
te la cual se impone una tendencia acelerada hacia su desapari- 
ción. En las condiciones actuales del capitalismo neoliberal no 
hay condiciones para que el hombre, como jefe de hogar, pueda 
mantenerse como proveedor único. Incluso, muy a menudo, ni 
siquiera se puede mantener como proveedor parcial. Esto ha pro- 
vocado una severa crisis del modelo de masculinidad hegemóni- 
ca, que se basaba en la condición indispensable de un proveedor 
familiar único o principal, llamado históricamente jefe de familia 
(Femenías, 2000). Esta condición de exclusividad como provee- 
dores universales, al convertirlos en jefes de familia, les daba a los 
hombres el prestigio y el estatus social que la estructura patriarcal 
milenaria necesitaba. 

De forma paralela, el lugar del trabajo doméstico, ya fuera 
del ama de casa o del servicio doméstico remunerado, quedaba 
relegado a una posición inferior con muy escaso reconocimiento 
social. En América Latina, el lugar social de las mujeres dedicadas 
a estos trabajos domésticos está ubicado en los niveles más bajos 
de la escala social, al lado de los inmigrantes, los sectores infor- 
males de la economía, o de grupos profundamente discriminados 
como los afrodescendientes y los indígenas. De esta manera, de 
acuerdo con Amorós, el trabajo extra doméstico, realizado por las 
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mujeres permanece asociado de forma aparentemente indiso- 
luble al estatus servil que el trabajo doméstico arrastra. Este 
estatus servil del trabajo doméstico abarca progresivamente 
otros tipos de trabajo mediante un mecanismo denominado 
feminización del trabajo. El aumento de la flexibilidad laboral, 
en realidad, el tiempo parcial, la inestabilidad laboral y la pér- 
dida masiva de los derechos laborales (alcanzados después de 
arduas luchas fundamentalmente durante el siglo XX) empie- 
zan a feminizar masivamente las relaciones laborales de am- 
bos géneros, Escuchemos a Amorós (2005: 326-327) referirse 
a este tema; 


De este modo, la economía del trabajo doméstico fue- 
ra del hogar, caracteriza de una manera metafórica la 
naturaleza de los vínculos laborales para los varones 
en la era de la globalización neoliberal: también ellos 
(aunque en menor medida, ya que persiste la segmenta- 
ción vertical y horizontal) se han vuelto vulnerables, su 
trabajo se torna discontinuo, precario, mal remunera- 
do, con derechos laborales cada vez más recortados, etc. 
Pero, en el caso de las mujeres, la acertada y sugerente 
denominación aplica en sentido literal: su trabajo asala- 
riado, aún desempeñado fuera del hogar, lleva todas las 
marcas de su trabajo doméstico, con horarios sumamente 
elásticos en función de los pedidos -ya que prevalece por 
doquier la fórmula de la subcontratación con un apro- 
vechamiento de sus versátiles habilidades a la vez que no 
se les reconoce cualificación alguna, con una subordina- 
ción a capataces masculinos que confunden sus servicios 
laborales con los que eventualmente podrían ser servicios 
sexuales o especificamente femeninos, etc.. (subrayado 
en el original) 


Así como las mujeres se han convertido en los trabajadores 
genéricos por excelencia, de forma cada vez más acelerada los 
hombres también están siendo sometidos a la misma condi- 
ción. De acuerdo con Castells (1998), la globalización está 
provocando una segmentación extrema del mercado laboral 


entre dos clases de trabajadores: los 21t0-programables y los ge- 
néricos. En relación con el perfil de estos últimos, Cobo plan- 
rea lo siguiente: “Este segmento laboral se está convirtiendo en 
mano de obra heterogénea, flexible y temporal, trabajadores sin 
puestos fijos, mal pagados, con empleo a tiempo parcial, traba- 
jadores a domicilio y trabajadores subcontratados por pequeñas 
empresas semi-informales que se encargarán de partes descen- 
tralizadas de los sectores dominantes” (2005, 293). En América 
Latina, las formas abrumadoramente crecientes de desigualdad 
social ocasionan un aumento de trabajadores genéricos, que se 
enfrentan a una minoría cada vez más pequeña de ¿rabajadores 
auto-programables. Estos últimos son trabajadores que por sus 
niveles educativos tienen la capacidad de reprogramar sus tareas 
de acuerdo con las nuevas demandas y exigencias del mercado 
laboral. Mientras tanto, los “otros” deben someterse a las con- 
diciones de sobreexplotación laboral que los sectores formales e 
informales de la economía ofrecen. Hay que tomar en cuenta, 
además, que las diferencias entre ambos sectores se vuelven cada 
vez más permeables. 

Finalmente, en relación con la función primordial que las mu- 
jeres cumplen en la globalización económica, quisiera enfatizar 
en dos aspectos fundamentales que, siguiendo a Cobo (2005), 
se encuentran íntimamente ligados con la feminización de la po- 
breza. En primera instancia, el aumento del trabajo invisible de 
las mujeres como consecuencia de los recortes en los servicios 
sociales que el Estado ha dejado de asumir como parte de sus 
funciones. Estas tareas están asociadas directamente, como ya 
vimos, con el rol tradicional de las mujeres, como son el cuidado 
de la salud, la nutrición, la socialización de los niños y el cuida- 
do de las familias. En segunda instancia, el desmantelamiento 
del Estado benefactor se ha visto acompañado de una inserción 
masiva de mujeres en los mercados laborales tanto nacionales 
como transnacionales, una inserción caracterizada por formas de 
sobreexplotación que hasta hace poco eran difíciles de imaginar 
en los llamados países desarrollados. 

La precarización del empleo y la feminización de la pobreza 
son condiciones que traspasan fronteras hasta convertirse en fe- 
nómenos transnacionales, aunque todavía siguen marcados por 


im 


las enormes diferencias hasta hoy imborrables entre el Norte y el 
Sur. De acuerdo con Cobo (2005), la presencia masiva y creciente 
de las mujeres en las maquilas del vestido y el montaje electrónico, 
en la producción alimenticia de subsistencia, en los sectores infor- 
males de la economía, principalmente en el sector servicios, en los 
procesos migratorios transnacionales y en el envío de remesas a sus 
países, y, por supuesto, en la prostitución y el tráfico ilegal de mu- 
jeres para la industria del sexo y el espectáculo son manifestaciones 
que hablan claramente de la creciente feminización de la pobreza 
y del mercado laboral en el mundo globalizado. Como produc- 
to de la globalización económica, de acuerdo con Sassen (1998), 
surge un retorno de las llamadas clases de servidumbre que están 
compuestas principalmente por los inmigrantes, pero de forma 
particular, por las mujeres migrantes. Por esta razón la autora hace 
referencia no solo a una feminización de la pobreza, sino también 
a una feminización de la supervivencia. Esta estaría caracterizada 
sobre todo por la creciente industria del sexo y el espectáculo y 
por la institucionalización del envío de remesas de dinero a los 
países de origen, llevado a cabo por las mujeres migrantes. Se trata 
de condiciones que sirven ante todo para poder sostener los altos 
niveles de desempleo, pobreza y desigualdad social que las políti- 
cas neoliberales han producido en el mundo. En relación con esta 
función particular que las mujeres están cumpliendo en el merca- 
do de trabajo global, Cobo (2005: 299) afirma lo siguiente: 


Las trabajadoras genéricas son el modelo ideal para la nue- 
va economía neoliberal: son flexibles e intercambiables, Si 
utilizásemos el concepto de Celia Amorós, diríamos que el 
modelo de trabajadoras genéricas (flexible, con capacidad 
de adaptación a horarios y a distintas tareas, sustituible por 
otra que no acepte las condiciones de sobreexplotación...) 
es la nueva definición de las idénticas, aquellas que no 
gozan del derecho a la individuación y que aparecen como 
indiscernibles en la maquila o en otros procesos tayloristas. 
(subrayado en el original) 


Esta condición de las mujeres como flexibles e intercambiables, 
como las idénticas, parece hacer referencia, de forma siniestra, al 


lugar social que habíamos ocupado por siglos erernos como ob- 
jetos de intercambio. De nuevo, esta función social parece surgir 
de huellas ancestrales de la memoria colectiva, que se activan para 
encerrarnos una vez más en una posición de servidumbre y subor- 
dinación demasiado cercana a la esclavitud. Nos enfrentamos a co- 
mienzos del siglo XXI, con experiencias aparentemente nuevas, que 
más bien parecen estar evocando antigitedades innombrables. 

Retomando a Bourdieu (1998), podríamos afirmar que lo 
más difícil de transformar no son las condiciones materiales de 
dominación social entre los géneros, tanto como la dominación 
simbólica que se sostiene en procesos de deshistorización y natura- 
lización de la discriminación ejercida contra las mujeres. Formas 
de dominación simbólica que se ejercen no solo con la complici- 
dad de los hombres sino también de las mujeres mismas. 


MAsCULINIDADES Y FEMINIDADES: 
“UN ABISMO INSONDABLE” 


El imaginario social sobre la subjetividad que surge en la 
Edad Moderna, siguiendo a Braidotti (1994), se basa en una 
posición falo- y logocéntrica en la cual el concepto de sujeto 
autónomo, racional y consciente de sí mismo deriva en una con- 
cepción universal de individuo que niega la diversidad cultural e 
histórica. Este sujero homogéneo, con capacidad de trascenden- 
cia, distanciado de sus orígenes naturales y de su corporeidad, 
surge como mónada individual, aislado del contexto social y de 
las determinaciones históricas que marcan su especificidad. La 
noción del sujeto burgués nace con los procesos de ilustración, 
secularización e individuación que caracterizan la llegada del 
mundo moderno. No obstante, a pesar de estar amparado por la 
Declaración Universal de los Derechos del Hombre, gracias a la 
Revolución Francesa, este sujeto permanece asociado, de manera 
hasta hoy aparentemente indisoluble, al hombre blanco, adul- 
to, heterosexual y con poder económico. Esto explica que los 
hombres se hayan convertido hasta hace poco en los poseedores 
exclusivos de la subjetividad moderna; dueños del espacio pú- 
blico, habían excluido legal, social y políticamente a las mujeres, 


y 
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quienes fueron relegadas a la esfera privada, creándose un abis- 
mo supuestamente irreconciliable entre ambos mundos. 

Las mujeres quedaron vinculadas una vez más a la falta, la 
carencia y la negatividad. Convertidas en el otro, diferente del 
sujeto, seres inferiores por naturaleza, incapaces de ejercer la 
racionalidad occidental, no conscientes de sí mismas y atrapa- 
das en la inmanencia, quedaron asociadas con la naturaleza y 
la muerte (Braidotti, 1994). Las mujeres desaparecieron como 
diversidad para ser reducidas a una imagen universal de mujer, 
escindida, partida en dos. La mujeres socialmente idealizadas, 
objetos reales y simbólicos de intercambio, predestinadas al ma- 
trimonio y la maternidad, quedaron encerradas en el lugar de 
objeto corporal sexualizado, explotado y reducido al silencio. 
Ausentes de la producción económica, de la organización polí- 
tica y de la creación cultural en el espacio público, estas mujeres 
esposas, madres, hijas, hermanas o amas de casa— surgieron como 
el ideal irrevocable de la feminidad en el mundo moderno. Por 
otra parte, las mujeres públicas, prostitutas o rebeldes, objetos 
sexuales en el mercado de las relaciones entre los géneros fuera 
de las instituciones del matrimonio y la familia, se tornaron en la 
imagen negativa de la puta o la femme faral. 

Ambas imágenes, encarnadas en las mujeres reales, han sido 
inseparables una de la otra. En realidad todas las mujeres portan 
en sí mismas ambas imágenes de la feminidad, por eso se hace in- 
dispensable proteger la honra de los pater familias, ante el peligro 
permanente de una sexualidad desbordada de sus hijas, esposas 
o madres. Estas últimas también representan en sí mismas, en el 
imaginario colectivo dominante hasta hoy, al igual que las putas, 
a una femme fatal silenciosa y siniestramente oculta. Los medios 
de comunicación siguen siendo espacios simbólicos donde se 
fortalecen y consolidan de forma diaria y masiva estas imágenes 
escindidas de la feminidad. Las prostitutas y las femme fatal son 
indispensables para el buen funcionamiento de la institución 
matrimonial y de la organización familiar. Estas constituyen una 
especie de lacra social, sucia y contaminante, que hay que man- 
tener bajo control para que los hombres puedan hacer circular 
sus deseos sexuales de forma socialmente regulada. Las mujeres 
han quedado reducidas históricamente a la sujeción corporal, ya 


sea Como esposas, madres o amantes, como monjas, solteronas o 
madres solas, o finalmente, como prostitutas. De múltiples for- 
mas, hasta hoy, se les sigue coartando el acceso al ejercicio libre 
de la sexualidad, la agresividad y la autonomía como sujetos de 
deseo (Hidalgo, 2002). 

En el imaginario social de la modernidad, la feminidad está 
entrelazada con la sexualidad, como hilos significantes que se 
tejen en un texto fragmentado en el que al mismo tiempo la 
sexualidad parece disolverse. Lo femenino desaparece frente 
a lo materno ocultándose sus poderes múltiples y ambivalen- 
tes. La mujer sigue experimentándose a sí misma como objeto 
sexualizado, no obstante, la sexualidad femenina está cultural- 
mente mistificada, deformada o silenciada. La realidad de la 
feminidad queda encerrada en una contradicción irresoluble, 
en una situación paradójica, en la que su esencia histórica, lo 
que la define, constituye lo negado, lo indecible, un vacío im- 
penetrable. A la mujer como objeto sexual por excelencia se le 
niega ser sujeto de deseo. 

Algunas situaciones que muestran de manera dramática la 
forma en que esta imagen colectiva de la mujer continúa pre- 
valeciendo en el mundo globalizado son, como ya dijimos, la 
prostitución y el tráfico ilegal (y también legal) de mujeres para 
la industria del sexo y el espectáculo. Y aquí me refiero no solo 
a las mujeres que (voluntariamente o mediante diversas formas 
de esclavitud) deben sobrevivir a partir de la explotación sexual 
comercial directa, sino también a aquellas otras que se insertan 
en el mundo de la moda, el modelaje y la publicidad, y que 
de forma menos evidente son acosadas y abusadas sexualmente, 
como un componente “normal” de sus funciones laborales. 

El otro componente fundamental que conforma y comple- 
menta la imagen ideal de feminidad en el mundo moderno es 
la actitud subjetiva del cuidado, la protección y la nutrición del 
otro, una actitud que debe asumirse de forma extrema a partir 
de la abnegación y el sacrificio de los deseos y las necesidades 
propias. En este lugar social, marcado por la tendencia de ser 
para el otro, no hay espacio para las manifestaciones directas de 
la agresividad, necesarias para el desarrollo de la capacidad de 
separación, diferenciación y autodeterminación. 


No podernos olvidar, sin embargo, que en términos generales, 
la comprensión moderna de la agresividad se ha caracterizado de 
forma predominante, siguiendo a Holderberg y Mielke (2006), 
por los componentes violentos y destructivos de la misma, Las 
autoras confirman que en la mayoría de los diccionarios revisados 
por ellas la agresión es definida a partir de una relación de poder y 
de daño que alguien ejerce sobre otro. Incluso, dentro de la teoría 
psicoanalítica se confirma esta comprensión de la agresión. En 
el conocido diccionario de psicoanálisis de Laplanche y Pontalis 
(1967: 13) se define de la siguiente forma: “Tendencia o conjunto 
de tendencias que se actualizan en conductas reales o fantasmáti- 
cas, dirigidas a dañar a otro, a destruirlo, a contrariarlo, a humi- 
llarlo, erc” Esta comprensión unilateral deja de lado los compo- 
nentes de la agresividad que se necesitan para distanciarse del otro 
y poder decir no, para descubrir las propias necesidades y deseos, 
y. finalmente, para construir grados diversos de autonomía. 

No obstante, lo más llamativo en relación con la agresividad, 
es que mientras la agresión forma parte constitutiva de la mas- 
culinidad, la feminidad hegemónica se construye sobre un tabú 
primordial de la agresión femenina. En el mito bíblico de Adán y 
Eva encontramos una representación colectiva de esta diferencia 
legendaria entre los géneros. Recordemos el diálogo entre la ser- 
piente y Eva en el Génesis: “No moriréis; sino que sabe Dios que 
el día que comáis de él serán abiertos vuestros ojos, y seréis como 
Dios, sabiendo el bien y el mal. Y vio la mujer que el árbol era 
bueno para comer, y que era agradable a los ojos, y árbol codicia- 
ble para alcanzar la sabiduría” (5-6). De acuerdo con Holderberg 
y Mielke (2006), se puede afirmar que la curiosidad, el atrevi- 
miento y la valentía caracterizan a una Eva que se opone a la Ley 
Divina y actúa transgresoramente en busca de la sabiduría. Ella 
toma la decisión de comer del árbol del bien y del mal, y además 
seduce a Adán para que también lo haga. Este se somete sin re- 
sistencia. Este acto dirigido hacia la autonomía frente a Dios y 
frente al hombre se le cobra a la mujer en la tradición cristiana a 
partir de su asociación con el pecado y lo demoníaco. La capaci- 
dad de decidir y actuar individualmente incluso en contra de la 
Ley, hacen de Eva una figura femenina poderosa y digna de ad- 
miración, pero, al mismo tiempo, la convierten en un personaje 


mítico despreciable y temible. Mediante esta imagen mistificada 
de la capacidad de autodeterminación femenina, se le niega a la 
mujer el reconocimiento como sujeto de deseo, y se reduce su 
tendencia hacia la autonomía a una discordancia primordial con 
la feminidad. 

Como resultado de este proceso subjetivo, el bloqueo siste- 
mático de las capacidades de autovaloración, autorrespeto y auto 
confianza, fundamentales en el proceso de individuación, según 
Honneth (1992) constituye la condición primordial a partir de 
la cual las mujeres se convierten en el objeto sexual utilizado en 
el intercambio simbólico y material entre los hombres. La culpa 
y la vergiienza ante las propias demandas de autonomía, ante 
la capacidad de decidir por sí mismas o ante los deseos propios 
vienen a atrapar, todavía hoy, a muchas mujeres en tendencias 
depresivas, autodestructivas o masoquistas. 

Estas tendencias construidas social e históricamente como 
resultado de las formas de sujeción a las cuales las mujeres han 
sido sometidas milenariamente, han dado como resultado ex- 
periencias de violencia inenarrables. Por una parte, tenemos la 
memoria histórica sobre el perverso genocidio llevado a cabo 
mediante la persecución, tortura y quema de las mujeres-brujas 
durante la Edad Media. Por otra, tenemos, hasta hoy, la violencia 
suril o brutal ejercida contra las mujeres mediante la represión 
excesiva de sus deseos sexuales y agresivos, y los componentes 
inseparables del abuso sexual, la violación y el maltrato físico y 
psicológico sistemáticos. Ejemplos dramáticos y aterradores los 
vemos cotidianamente en los casos de mujeres agredidas, viola- 
das y asesinadas por hombres, dentro y fuera del matrimonio, 
en el abuso sexual ejercido fundamentalmente contra niñas y 
adolescentes —el cual ocurre mucho más a menudo de lo espera- 
do dentro de los vínculos familiares más íntimos-, en el ejercicio 
brutal de poder que se ejerce en la prostitución infantil y, por 
supuesto, en la esclavitud silenciosa que acompaña el comercio 
internacional de mujeres o “trata de blancas”, como se le ha lla- 
mado históricamente. 

Frente a este panorama de terror diario sabemos que, con la 
modernidad, la mujer histérica en sus múltiples manifestaciones 
simbólicas y materiales vino simplemente a sustituir la imagen de 


la bruja demoníaca, que acompañó a Occidente durante siglos 
interminables. Históricamente, a las mujeres se las ha recluido 
en el lado oscuro de la naturaleza, los deseos arcaicos y las pasio- 
nes animales, pero, paradójicamente, para impedirles el acceso 
al goce, para hacerlas objeto del deseo de los otros. De acuerdo 
con Clément (1975), en las figuras de la histérica y la bruja, 
mujeres víctimas del abuso y el maltrato de los hombres —inqui- 
sidores, médicos y torturadores—, la mujer queda enlazada a lo 
demoníaco y lo monstruoso. En este sentido, se hace referencia 
al espectáculo público que estas mujeres dramatizan para ser 
miradas por los hombres. Ellos las interrogan, las juzgan y las 
controlan. Ellos se deleitan viendo, maltratando sus cuerpos, 
haciéndolas sufrir, quejarse, llorar y gritar ante la impotencia 
y el dolor instalados en su piel. Siguiendo a la autora, aparece 
la figura de la mujer-bestia, la mujer-deseo, que es pisoteada 
por la figura de la virgen y el inquisidor (Clément, 1975: 15). 
Se produce una relación de amo-esclavo, entre el espectador- 
seductor y la mujer seducida, sometida a la fuerza, el control y 
la mirada del otro, 

Esta relación siniestra se mantiene en las relaciones ¡erárqui- 
cas entre los médicos y sus enfermeras o sus pacientes mujeres, 
entre los jefes y sus secretarias, entre los maridos y sus mujeres, 
entre los proxenetas y sus prostitutas o entre los jefes modistas 
y sus modelos, por citar solo algunas de las más comunes. Ade- 
más, esta relación siniestra se manifiesta de forma compulsiva 
en la vida cotidiana de nuescro mundo globalizado mediante 
la cantidad enorme de escenas violentas que presenciamos en 
la televisión o en Internet. Me refiero, en particular, a las es- 
cenas repetidas infinitamente, en las cuales personajes mujeres 
muy diversos son agredidas, violadas y asesinadas por perso- 
najes hombres, mediante las formas más crueles y sangrientas 
posibles. No se puede obviar que una relación de violencia 
inversa es totalmente excepcional en los medios de comunica- 
ción masiva. Pareciera que esta escenificación compulsiva de 
la violencia extrema entre los géneros evoca un goce perverso 
que, como espectadores, nos convoca seductoramente de for- 
ma masiva, tanto a los hombres como a las mujeres. Un ejem- 
plo concreto de esta realidad innegable cobra vida de forma 


trágica en las experiencias inenarrables mediante las cuales se 
tortura y asesina cruelmente a las mujeres mexicanas en Ciudad 
Juárez, realidad trágica que se ejecuta brutalmente de forma fría 
e impune hasta el día de hoy, con la complicidad perversa de los 
servicios de seguridad y las autoridades de la ciudad, e incluso 
del gobierno mexicano y sectores empresariales. 13? 

Obviamente los hombres no quedan libres de estas formas de 
control y regulación de los deseos, las emociones y los cuerpos. 
La ternura, el cariño y la sensibilidad ance las necesidades de los 
otros, así como la vulnerabilidad, la inseguridad y la duda van 
a convertirse en el talón de Aquiles de la masculinidad hegemó- 
nica. La masculinidad, siguiendo a Bourdieu (1998), está aso- 
ciada a la virilidad, entendida, por un lado, como la capacidad 
reproductora, sexual y social, y por otro, como la aptitud para el 
combate y el ejercicio de la violencia, como medios para ejercer 
el control sobre los otros, sobre todo en forma de venganza. La 
virilidad se convierte en una pesada carga que debe ser sostenida 
por medio de la defensa permanente del honor masculino, me- 
diante el acceso al prestigio, la reputación y al éxito laboral en el 
espacio público. La defensa del honor y su contrario, el temor a la 
vergúenza, aparecen como formas de regulación de la masculini- 
dad, como exigencia permanente para confirmar la virilidad. La 
exaltación de los ideales masculinos como la autodeterminación, 
la confianza en sí mismo y el ejercicio de la fuerza se enfrentan, 
de acuerdo con el autor, con su contraparte siniestra, el terror 
que provoca la vulnerabilidad encarnada en la feminidad. La va- 
lentía como ejercicio real o potencial de la violencia se convierte 
entonces en el mecanismo principal para mantener la pertenen- 
cia al grupo de los “hombres auténticos”. Al respecto, Bourdieu 
afirma: 


Algunas formas de “valentía”, las que exigen o reconocen 
los ejércitos y las policías (y en particular los “cuerpos de 
élite”) las bandas de delincuentes, aunque también, más 


139 Remitase a los documentales sobre los femicidios en Ciudad Juárez, Señorita 
extraviada de Lourdes Portillo y On the Edge de Steev Hise. 


trivialmente, algunos colectivos de trabajo —y que, espe- 
cialmente en los oficios relacionados con la construcción, 
estimulan u obligan a rechazar las medidas de seguridad 
y a negar o a desafiar el peligro a través de unos compor- 
tamientos fanfarrones, responsables de numerosos acciden- 
tes— encuentran su principio, paradójicamente, en el miedo 
a perder la estima o la admiración del grupo, de “perder 
la cara” delante de los “colegas”, y de verse relegado a la 
categoría típicamente femenina de los “débiles”, los “alfeñi- 
ques”, las “mujercitas”, los “maricones”, etc. (1998: 70) 


De acuerdo con el autor, la llamada valentía se basa más bien 
en un acto de cobardía, es decir, en el miedo a enfrentar la mi- 
rada y la recriminación social del grupo de pertenencia. Sobre 
este miedo viril a ser excluidos del grupo de hombres fuertes, se 
montan las estructuras del poder autoritario y totalitario, me- 
diante las cuales se ejercen las formas más extremas de explota- 
ción, dominación y sujeción. Desde los asesinos y torturadores 
hasta los jefes más insignificantes, la masculinidad se ejerce a 
partir de la dureza y el distanciamiento con respecto al sufri- 
miento tanto de sí mismos como de los otros. No solo en las 
cárceles, los cuarteles y los internados sino también en las em- 
presas o las instituciones sociales, la lógica del funcionamiento 
jerárquico responde a esta necesidad de someter al otro a partir 
de una supuesta valentía que se ejerce para defender el honor 
frente al ordenamiento institucional. 

El sometimiento, el avasallamiento o la derrota del otro, ya 
sea del subordinado o del enemigo, en nombre de una ley in- 
cuestionable, se convierten en la principal estrategia simbólica 
para ejercer la virilidad en tanto lucha por el poder mediante 
la fuerza y la violencia. La emparia con el otro y la compasión 
ante sus necesidades quedan bloqueadas mediante los vínculos 
desafectivizados y deshumanizados sobre los que se sostiene la 
valentía masculina. El coraje, la intrepidez y la hombría que 
caracterizan la imagen del héroe en la historia de la cultura oc- 
cidental van acompañados de una prepotencia y una omnipo- 
tencia fálicas que obstaculizan el reconocimiento del otro como 
sujeto (Benjamin, 1988). 


Mientras que el deseo masculino se construye como el de- 
seo activo de posesión, control y dominación erótica del otro, 
el deseo femenino se erige a partir de la experiencia pasiva de 
vivir el placer de la subordinación y la sumisión frente al poder 
del otro, La masculinidad se funda sobre la base del miedo y el 
repudio a lo femenino y a las mujeres, como representantes de 
esta otredad terrorífica que encarna la irracionalidad, la vulne- 
rabilidad y el desorden asociados a la naturaleza o la muerte. 
La tensión irresoluble entre naturaleza y cultura, vida y muer- 
te o actividad y pasividad desaparece en oposiciones binarias 
irreconciliables, excluyentes entre sí y estructuradas jerárqui- 
camente, como termina por sostener Freud de una forma poco 
productiva para el psicoanálisis. 

Los cambios que se han venido produciendo en las rela- 
ciones entre los géneros nos hablan de la necesidad de superar 
estas dicotomías legendarias que nos han acompañado desde 
épocas tan lejanas como la Grecia Antigua. De pronto, la po- 
sibilidad de reconocernos como seres humanos semejantes, 
con diferencias culturales inevitables pero, a la vez, con con- 
tinuidades innegables entre grupos diversos, surge como una 
experiencia necesaria para enfrentarse a un mundo globaliza- 
do cada vez más imponente. No obstante, si bien actualmen- 
te las mujeres, en una gran mayoría de las sociedades occi- 
dentales, cuentan con los mismos derechos civiles y políticos 
que los hombres, en la realidad la desigualdad sigue siendo 
abrumadora. Los cambios socio-económicos y políticos que 
se llevaron a cabo durante el siglo XX, a pesar de la importan- 
cia que tienen, siguen frenados por las formas de dominación 
simbólica hegemónicas que apenas empiezan a ser cuestio- 
nadas. En el campo de las subjetividades y los imaginarios 
sociales compartidos colectivamente continúan prevalecien- 
do viejas imágenes endurecidas de las esencias femeninas y 
masculinas. La sensibilidad, abnegación y sensualidad de una 
feminidad eterna, endiosada y temida, a un mismo tiempo, se 
sigue enfrentando en la vida cotidiana con la virilidad fálica 
masculina y sus rituales compulsivos que buscan sostener una 
honra cada vez más problemática e inaccesible para la gran 
mayoría de los hombres. 
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AGRESIVIDAD FEMENINA Y AUTONOMÍA 
EN LAS MUJERES DE HOY 


Hoy nos seguimos encontrando, tanto en las artes, las cien- 
cias y los medios de comunicación, como en la teoría psicoana- 
lítica, con imágenes sobre la feminidad mistificadas, en las que 
las mujeres son asociadas con una carencia en la capacidad de 
actuar autónomamente y de imponer su voluntad. En el ima- 
ginario social hegemónico, las mujeres siguen personificando el 
legendario sexo débil, que debe ser domado en su feminidad des- 
bocada. La sexualidad y la agresividad femeninas siguen estando 
profundamente mistificadas en las sociedades contemporáneas. 
Un ejemplo, de nuevo trágico, son los llamados trastornos de 
la alimentación, como la anorexia y la bulimia, padecidos, en 
una mayoría abrumadora, por mujeres. Estas son mujeres que 
experimentan un conflicto interno de carácter despótico con sus 
cuerpos y consigo mismas, que en el fondo revive enormes difi- 
cultades en el proceso de separación, diferenciación y autonomía 
(Steiner-Adair, 1990; Oeverbeck, 1995; von Braun, 1995). Es 
como si la imagen moderna de la mujer histérica fuera sustituida 
por la imagen globalizada de la mujer anoréxica, encarnada de 
forma ideal por las modelos, actrices y demás personajes feme- 
ninos del mundo del espectáculo. En estas imágenes ideales, la 
sexualidad de las mujeres se convierte en una mercancía más para 
ser consumida, tanto por ellas, gozando al ser miradas y desea- 
das, como por los hombres, que deben gozar de estos cuerpos 
expuestos en la vitrinas de la especulación globalizada. Al mismo 
tiempo, la agresividad femenina continúa mistificada, mediante 
imágenes femeninas aterradoras, en la televisión y el cine, o más 
bien, mediante estas figuras femeninas extremadamente delgadas 
cuya existencia se limita a competir, con las de su propio género, 
por participar en las relaciones de intercambio que administran 
sujetos masculinos. 

Musfeld coincide con nuestra postura al plantear que todavía 
hoy en día sigue prevaleciendo un tabú en torno a la agresión 
femenina que funciona mediante el encadenamiento de la fuerza 
y la potencia activa de las mujeres: “Yo sigo en mis discusiones la 
hipótesis, de que no solo en la identidad femenina, sino también 


en las concepciones feministas sobre la mujer, el significado de 
la agresión continúa ignorado y permanece excluido tanto de 
la discusión, como de las experiencias subjetivas y las imáge- 
nes del sí mismo” (1997: 8). La imagen ideal de las mujeres 
despotenciadas de su fuerza y su capacidad de autoafirmación 
sigue presente no solo en la realidad concreta sino también en la 
imagen mítica de una feminidad pretrificada en la que los com- 
ponentes de agresividad necesarios para lograr la separación, la 
diferenciación y la autonomía siguen considerándose ilegítimos. 
En un artículo sobre la agresión femenina desde la perspectiva 
psicoanalítica, Rohde-Dachser y Menge-Herrmann afirman lo 
siguiente: “En el rol de género femenino la agresión no está 
contemplada. El estereotipo del rol de género femenino está 
impregnado de la imagen de la mujer y madre comprensiva y 
abnegada, que no tiene intereses propios que la puedan distraer 
de esta misión fundamental. La agresión tiene un lugar, si es 
preciso, en este estereotipo del rol de género femenino, cuando 
se moviliza en la defensa de otros (por ejemplo, los propios hi- 
jos)” (2006: 67). La agresión en las mujeres sigue considerándo- 
se una experiencia inadecuada y transgresora, a partir de la cual 
se estigmatiza a las mujeres que la manifiestan como personas 
agresivas, que violan los límites sociales permitidos en el modelo 
de feminidad hegemónico. 

Al mismo tiempo, como lo he analizado, a partir de las últimas 
décadas del siglo XX, a las mujeres se les han abierto, tanto en el 
espacio privado como en el público, nuevos ámbitos potenciales 
en los que la tendencia hacia la autonomía y la autoafirmación 
no solo se estimula, sino que también tiende a aparecer como 
legítima. Las características asociadas tradicionalmente con la 
feminidad, como la capacidad para el vínculo, el cuidado de los 
otros y la compasión hacia ellos, han empezado a coexistir con 
experiencias que antes parecían irreconciliables, como los deseos 
por la diferenciación o la separación y la capacidad de autode- 
terminación. La maternidad y la vida familiar, cuya presencia en 
la cotidianidad de las mujeres es aún mucho más intensa que en 
el caso de los hombres, empiezan a coexistir de forma cada vez 
más común con los espacios de trabajo en el mundo público. No 
obstante, a pesar de los cambios acelerados que están ocurriendo, 
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esta coexistencia de experiencias de vida concretas, que habían 
sido separadas de forma extrema por la modernidad, no deja de 
vivirse subjerivamente como una contradicción entre espacios 
sociales aparentemente irreconciliables. 

Para las mujeres surge una confrontación intensa entre man- 
datos muy diversos que las ubican en medio de un conflicto de 
intereses que se viven como incompatibles. Por un lado, deben 
seguir siendo el sostén principal, sino único, de los vínculos 
familiares más íntimos, y por otro lado, también deben fun- 
cionar como las proveedoras de la familia, ya sea en compañía 
de los hombres o, como ocurre muy a menudo, solas. Estas 
funciones implican hoy que los procesos de individuación de 
las mujeres deben ir acompañados, de una forma mucho más 
intensa y manifiesta que antes, del deseo de autodeterminación 
necesario para la supervivencia. Esta nueva realidad provoca en 
las mujeres un conflicto interno que se podría sintetizar de la 
siguiente forma: 


Sin duda se necesita una enorme cantidad de agresividad 
para conseguir este desarrollo propio. Las mujeres se iden- 
tifican con estas exigencias sociales e intentan satisfacerlas. 
Con esto entran, al mismo tiempo, en conflicto con el este- 
reotipo preexistente del rol de género femenino, en el que no 
hay espacio para la imposición agresiva de los propios inte- 
reses, que se consideran no femeninos, y egoístas. El rol del 
género femenino actualmente está determinado sobre todo 
por este conflicto. (Rohde-Dachser/Menge-Herrmann, 
2006: 71-72) 


De acuerdo con las autoras, este conflicto constituye una de 
las tensiones internas que caracterizan principalmente la realidad 
de las mujeres en las sociedades actuales, en las cuales el rol tradi- 
cional de género todavía coexiste de forma muy persistente con 
las nuevas posibilidades de acción y autodeterminación que se les 
han abierto a las mujeres desde el siglo pasado. 

Bjoerkqvist, Oesterman y Kaukiainien (1992, citados por 
Rohde-Dachser/Menge-Herrmann, 2006) realizaron una inves- 
tigación sobre el desarrollo de las manifestaciones de agresión 


directas, indirectas y verbales en estudiantes hombres y mujeres 
entre los 8 y los 18 años. Las diferencias encontradas son muy 
significativas para nuestra discusión sobre la agresión femenina. 
Los resultados indicaron que, a los 8 años, tanto los niños como 
las niñas expresaron la agresividad principalmente mediante ma- 
nifestaciones físicas. No obstante, los niños mostraron, signifi- 
cativamente, manifestaciones de agresión física de forma mucho 
más frecuente que las niñas. En esta edad, los niños también 
presentaron un nivel considerablemente superior de manifesta- 
ciones de agresión verbal en relación con las niñas, en tanto que 
manifestaciones de agresión indirecta se registraron de forma 
semejante tanto en niños como en niñas. Esto significa que, 
comparativamente, en relación con las manifestaciones directas 
de agresión, en edades tan tempranas como los 3 años, la niñas 
se colocaron por debajo de los niños. Estas diferencias cambian 
entre los 8 y los 11 años. A los 11 años, más bien, las niñas supe- 
raron a los niños en la frecuencia de las manifestaciones de agre- 
sión verbal y, de forma altamente significariva, los superaron 
en la frecuencia de las manifestaciones de agresión indirecta. A 
los 18 años las mujeres mantienen una leve superioridad en las 
manifestaciones de agresión verbal, y una superioridad mucho 
más significativa en las manifestaciones de agresión indirecta. 
Al mismo tiempo, todavía a los 11 años, los hombres superaron 
a las mujeres en las manifestaciones de agresión física, que dis- 
minuyeron significativamente después de los 11 años, a medida 
que entraban en juego otras exigencias sociales. A los 18 años las 
manifestaciones de agresión física se presentaron en niveles muy 
semejantes en ambos géneros. 

En conclusión, de acuerdo con la interpretación que Rohde- 
Dachser y Menge-Herrmann (2006) realizaron de esta investiga- 
ción, se podría afirmar que las manifestaciones de agresión verbal 
o indirecta son la principal forma mediante la cual las mujeres 
expresan su enojo. En otras palabras, estas formas de agresión se 
podrían considerar como el prototipo de la agresión femenina. Las 
autoras plantean que, mediante los resultados de esta investiga- 
ción, se podría entender mejor por qué la agresión femenina es per- 
cibida a menudo por los otros como una traición. Ellas sostienen 
que frente a los conflictos directos las mujeres tienden a abstenerse 
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de actuar, para evitar de esta forma asumir un rol de inferioridad 
frente a los hombres. Las mujeres tienden a huir hacia posicio- 
nes donde pueden expresar la agresividad de forma indirecta y 
mediante las cuales se sienten más seguras. Lo inesperado y poco 
predecible de estas manifestaciones indirectas de la agresividad fe- 
menína las torna amenazantes para el otro y provoca, como con- 
secuencia, deseos de odio y venganza contra las mujeres. 

La prohibición cultural que se ejerce sobre la manifestación 
directa de la agresividad por parte de las mujeres convierte la 
agresión fernenina en algo inadecuado e inaceptable socialmente. 
Esta se convierte en una experiencia intersubjetiva mediante la 
cual las mujeres no se pueden sentir orgullosas, ni pueden forta- 
lecer su autoestima o la confianza en sí mismas. En este sentido, 
afirman Rohde-Dachser y Menge-Hermann (2006: 75): “Cuan- 
do las mujeres se aventuran hacia adelante de forma autónoma y 
exploratoria, esperan (de forma consciente o inconsciente) a me- 
nudo una reacción de repudio, lo que provoca que las tendencias 
a la autodeterminación reciban una coloración de inadecuación, 
timidez, o, bien, agresividad, que muestra que en realidad se trata 
de un comportamiento inadecuado”. Las mujeres quedan enton- 
ces atrapadas en una especie de trampa. Si se muestran contenidas 
y expresan la agresividad de forma indirecta aparecen como “trai- 
cioneras” o incluso incapaces frente a las nuevas demandas que 
la realidad actual les exige. Si, al contrario, se muestran agresivas 
de forma directa y confrontativa son descalificadas rápidamente 
como personas innecesariamente agresivas. Mientras que la agre- 
sividad asertiva que posibilita la autodeterminación o incluso la 
imposición violenta de los propios intereses en los hombres tien- 
de a considerarse un comportamiento masculino legítimo, en las 
mujeres se mantiene una ambivalencia extrema al respecto. El 
tabú de la agresión femenina no deja de sostenerse sobre prejuicios 
y estereotipos profundamente endurecidos. 

En relación con el íntimo vínculo entre agresión y masculini- 
dad, que se ha mantenido como imagen hegemónica a lo largo 
de la cultura occidental e incluso más allá de esta, el estudio 
intercultural de David Gilmore me parece prototípico. Á par- 
tir de una investigación comparativa sobre la masculinidad en 
culturas muy diversas, el autor propuso que en la mayoría de las 


culturas estudiadas existe un modelo compartido de “varón om- 
nipresente” que se fundamenta en lo que él llamó una ética de la 
virilidad. En esta propuesta, el autor sostiene que, en la mayoría 
de estas sociedades, la imagen de masculinidad se fundamenta 
en la premisa de que para ser un hombre, “uno debe poder pre- 
ñas a la mujer, proteger a los que dependen de él y mantener a 
los familiares” (1990: 217). La virilidad se constituye entonces 
sobre la capacidad para la competencia, la autodisciplina y la 
autodirección como habilidades indispensables en las diferentes 
culturas para enfrentarse con las duras condiciones ambientales 
que la realidad objetiva generalmente les exige. Para que puedan 
actuar como un hombre o ser un hombre de verdad, a los niños se 
les debe socializar bajo el dictado de un “rol masculino agresivo,” 
mediante el cual se les enseña a la fuerza a ser competitivos y 
disciplinados, y a enfrentarse de forma heroica con el riesgo, para 
poder “ganarse la gloria del triunfo”. Mediante la comparación 
entre las diferentes culturas el autor pretende confirmar la exis- 
rencia de la imagen mitificada de la masculinidad hegemónica 
occidental, oponiéndola de nuevo a una imagen igualmente pe- 
trificada de feminidad. La agresividad se considera una vez más 
como un rasgo intrínseco de la ética de la virilidad. La agresivi- 
dad necesaria para diferenciarse del otro, para actuar individual- 
mente y ejercer la autodeterminación frente a los otros, aunque 
siempre en función de los ideales colectivos de éxito y prestigio 
social, constituye el núcleo de la masculinidad hegemónica, de- 
fendida por el autor. 

Frente a este modelo de sujeto autónomo, basado en una 
fuerte individuación, las mujeres quedan encerradas en cami- 
nos aparentemente irreconciliables. Si siguen esta propuesta 
hacia la autoafirmación deben identificarse con ¿magos pater- 
nas que reflejan el ideal colectivo de masculinidad. En térmi- 
nos lacanianos, deben identificarse con la función paterna, que 
se sostiene sobre la ley del padre, que permite la entrada en el 
orden simbólico al ejercer el corte del vínculo originario con 
la madre. Si por el contrario se someten más bien al rol tradi- 
cional femenino, deben identificarse con ¿magos maternas, que 
reproducen el ideal de mujeres-madres sacrificadas y abnega- 
das. No obstante, como ya vimos, el conflicto de las mujeres en 
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la actualidad radica justamente en la confluencia de demandas 
sociales contradictorias que por su nivel de rigidez, a menudo, 
no permiten que fluyan formas nuevas de reconciliación posi- 
bles. Estas demandas sociales contradictorias y aparentemente 
irreconciliables constituyen el fundamento de los procesos de so- 
cialización actuales sobre los cuales las mujeres deben construir 
nuevas formas de feminidad alternativas. 

Dúring (1996), al analizar las experiencias de ruptura con 
las madres, como producto de un conflicto generacional de las 
mujeres durante la segunda mitad del siglo XX, planteó que las 
madres tienden, de una forma mucho más intensa que antes, a 
enviarles a sus hijas un mensaje profundamente contradictorio. 
La autora lo sintetizó de la siguiente forma: “Conquista el mun- 
do por mí, pero dale continuidad a mi vida”(162). En otras pala- 
bras, las mujeres les exigen a sus hijas hacer posible lo imposible: 
por un lado, mantener las tradiciones culturales intactas, pero 
por otro, les encargan romper con ellas, a partir de las nuevas 
oportunidades que se les ofrecen a las mujeres y de una manera 
que ellas mismas no pudieron hacerlo. En relación con estas nue- 
vas perspectivas, anunciadas por los movimientos de liberación 
de las mujeres, la autora propone lo siguiente: 


En esta situación se formó el nuevo movimiento de mujeres 
y reivindicó el derecho a la autodeterminación. El ideal 
cultural de mujer se transformó, se tornó más contradic- 
torio. La aspiración a ser buena madre se mantuvo como 
parte de él; sin embargo, la mujer moderna debía ser no 
solo eso, sino también más autónoma, independiente y exi- 
tosa laboralmente. La contradicción, que se manifestaba 
en esta exigencia, encuentra su correspondencia en el doble 
mensaje de la madre a su hija, mencionado anteriormente. 


(Dúring, 1996: 163) 


Este doble mensaje expresa una experiencia intensa, com- 
partida colectivamente, sobre todo, por las generaciones de mu- 
jeres más jóvenes. No obstante, esta experiencia contradictoria 
es la que viven no solo las chicas adolescentes y las mujeres jó- 
venes que tienen entre 20 y 30 años actualmente, sino también 


muchas mujeres que rondan los 40 ó 50 años y, de una forma 
menos frecuente, mujeres mayores de 50 años. De acuerdo con 
la experiencia de psicoanalistas en diferentes países del mundo 
y de acuerdo con mi propia experiencia clínica, esta ambivalen- 
cia en los procesos de constitución de la identidad femenina no 
constituye una excepción sino más bien una situación generali- 
zada en las sociedades contemporáneas (Dio Bleichmar, 1985; 
Tubert, 2000; Burin/Meler, 1998; Fernández, 1993; Christlieb, 
2006; Teckentrup, 2006; Nadig, 1990; Diiring, 2006). Ahora 
bien, esta experiencia profundamente contradictoria la viven las 
mujeres no solo en los conflictos generacionales con sus madres 
o dentro de las relaciones familiares más íntimas, sino también 
en los diferentes espacios públicos en que se hayan insertado. 
La mujer que actúa de forma provocadora, impetuosa o abierta- 
mente agresiva, de acuerdo con Christlieb (2006), se encuentra, 
tanto en el espacio privado como el público, con diversas reac- 
ciones intersubjetivas, marcadas por la intolerancia: 


— Se ve confrontada por reacciones masivas de evitación, 
angustia y rechazo de parte de los otros porque su presencia 
es experimentada como una poderosa amenaza. 

— Es convertida en una figura risible, vista como “cuando 
estas furiosa, te ves tan linda”. 

—Su agresividad es, del todo, sencilla e impresionantemente 
ignorada. (119) 


Es importante recordar que las mismas acciones provocadora, 
impetuosas o claramente agresivas en los hombres, por el contra- 
rio, son consideradas muy a menudo como una manifestación 
valiente de su virilidad. Siguiendo a la autora, estas reacciones de 
repudio a la agresión femenina ocurren automática e inconscien- 
temente de forma colectiva tanto en las relaciones intersubjeti- 
vas de la mujer con los otros como en la relación intrapsíquica 
consigo misma. La mujer se topa no solo con los muros sociales, 
endurecidos por siglos de sujeción patriarcal, sino también con 
aquellos mecanismos de defensa intrapsíquicos que bloquean sus 
propios deseos de integrar aquellos componentes subjetivos de 
agresividad o violencia, que experimenta como ilegítimos. Esta 
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doble inscripción de repudio a la agresión femenina constituye 
una herencia tan profunda que las mismas feministas han recha- 
zado la posibilidad de que la agresividad en las mujeres sea algo 
propio y legítimo: 


Los sentimientos de culpa y la identificación inconsciente 
con la madre sacrificada se muestran, también, colectiva- 
mente, en la historia del nuevo feminismo. De este modo 
se perseveró por largo tiempo en el estatus de víctima, y la 
propia agresividad y los intereses de poder fueron exclusiva- 
mente legitimados como reacción a la opresión y la violen 
cia masculinas. (Dúring, 1996: 171) 


Frente a esta posición fundada todavía en el legendario tabú 
en torno a la agresión femenina se vuelve imperante poder re- 
conocer que los componentes de agresividad tanto creativos y 
productivos como destructivos son tan legítimos y necesarios en 
las mujeres como en los hombres. Son sencilla e inevitablemen- 
te condiciones propias de los seres humanos. No solo aquellos 
componentes de la agresividad que posibilitan los procesos de 
separación, diferenciación y autonomía frente a los otros, sino 
también aquellos componentes de destructividad y violencia ne- 
cesarios para resistir contra las diversas formas de dominación 
vividas significan experiencias primordiales en los procesos de 
constitución de la identidad femenina. En otras palabras, aque- 
llos espacios intersubjetivos que legitimen la relación entre agre- 
sividad y feminidad, así como aquellos en los que la sexualidad 
femenina se pueda manifestar de forma activa, decidida y apasio- 
nada constituyen hoy espacios potenciales fundamentales para 
las mujeres, pero difícilmente tolerados por el imaginario social 
hegemónico e incluso por ellas mismas. 

Esta realidad, en la cual la diferencia entre los géneros se 
encuentra todavía profundamente endurecida, constituye un 
impedimento persistente para que las mujeres en las socieda- 
des contemporáneas nos podamos apropiar de la fuerza y la po- 
tencia que nos pertenecen. Una fuerza y una potencia que nos 
permitan defender nuestros propios deseos e intereses, alcanzar 
nuestros propios objetivos en la vida y luchar contra aquello que 


consideramos injusto o inaceptable. La división imaginaria del 
mundo entre un grupo de mujeres con capacidad para vincular- 
se y experimentar empatía por los otros y un grupo de hombres 
con capacidad para ejercer su propia voluntad y autodetermina- 
ción, tal como afirmó Musfeld (1997), pareciera ser una trampa 
sin salida. En principio, las mujeres nos debemos seguir encar- 
gando del mantenimiento de los vínculos íntimos propios del 
mundo privado y los hombres se deben encargar de la construc- 
ción de la vida pública, es decir, de la producción económica, la 
organización política y la creación cultural. El problema radica, 
entonces, en que este mundo público resulta carente de lo per- 
sonal y de la empatía entre los seres humanos, condiciones que 
son relegadas, de forma cada vez más insistente, a la privacidad 
de los vínculos familiares. Las mujeres que se incorporan activa- 
mente en el espacio público deben someterse a las mismas reglas 
que los hombres y dejar su feminidad “guardada” dentro de los 
muros privados de sus hogares. 

De esta forma, el mundo público, impersonal y desvincula- 
do de lo subjetivo, se convierte en un espacio imaginariamente 
protegido contra aquellas fuerzas ingobernables y amenazantes 
asociadas a la largo de la historia de la cultura occidental con 
la feminidad. Esta imagen amenazante de feminidad hace refe- 
rencia tanto a la excesiva idealización de la madre protectora y 
nutricia como a la demonización de la bruja o de la mujer asesi- 
na, representaciones aparentemente irreconciliables que impiden 
que las mujeres reales, en medio de sus contradicciones y enor- 
me diversidad, puedan asumir la capacidad de luchas por sus 
propios deseos y reivindicaciones. De acuerdo con Musfeld, esta 
oposición entre vínculo y autonomía debería ser superada me- 
diante un tercer camino en el que el vínculo ya no quede indiso- 
lublemente entrelazado con la indiferenciación, y la autonomía 
no quede reducida a la desvinculación radical del otro. Sobre la 
enorme limitación que implica, todavía hoy, esta oposición para 
las mujeres, la autora afirma: 


Á medida que las mujeres se identifican con este concep- 
to de vínculo, pierden el contacto con sus propios deseos 
agresivos y autoafirmativos, con sus propias utopías y con 
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su placer y sexualidad particulares. Asimismo, pierden no 
solo su influencia en los acontecimientos del mundo, sino 
también la posibilidad de participar en la determinación 
de los fines y los procesos del desarrollo social y así contri- 
buir con su propia concepción sobre la responsabilidad y la 
autodeterminación. (1997: 289) 


Frente a esta identificación unilateral con la tendencia de 
existir en función del otro, las mujeres deben enfrentarse no solo 
con la capacidad de reconocer al otro en sus diferencias y en sus 
semejanzas, sino también con la capacidad de reconocer en sí 
mismas sus propios deseos. Estas experiencias de reconocimien- 
to mutuo implican la capacidad de decir no, de poner límites y 
de ejercer resistencia frente al mundo, condiciones que no son 
viables sin la presencia indispensable de grados diversos de agre- 
sividad y autoafirmación. 

Hoy, se vuelve fundamental explorar cómo las mujeres- 
continúan sometiéndose, pero, a la vez, cómo se resisten a 
la adaptación patriarcal, que la sociedad les sigue exigiendo, 
cómo escogen caminos propios y de qué formas intentan re- 
cuperar su dignidad, orgullo y autovaloración como sujetos de 
deseo. Resulta imperante estudiar de qué manera las manifes- 
taciones de la agresión que estimulan la autodeterminación y 
la capacidad de acción autónoma, así como las manifestacio- 
nes activas de la sexualidad femenina están presentes o, más 
bien, ausentes en las imágenes hegemónicas de lo femenino. 
En otras palabras, es importante comprender cómo las con- 
diciones de socialización y de constitución de la identidad 
femenina posibilitan o dificultan, en las sociedades contem- 
poráneas, el desarrollo de proyectos de vida autónomos en 
las mujeres. Las luchas actuales por recuperar la confianza en 
sí mismas y la autovaloración, así como las manifestaciones 
conscientes de la agresividad y la sexualidad son condiciones 
fundamentales para el desarrollo de la autonomía en las mu- 
jeres. En este sentido, es importante comprender estas luchas 
dentro del contexto de las transformaciones contradictorias y 
ambivalentes que se vienen desarrollando en las relaciones de 
poder entre los géneros. 


En este contexto de rupturas y continuidades aparentemente 
irreconciliables entre sí, la figura de Medea, como sujeto femeni- 
no trágico cobra un sentido especial para comprender la realidad 
de las mujeres en las sociedades contemporáneas. Medea perso- 
nifica una ruptura con las tradiciones parernas, en la medida que 
como mujer escoge su objeto amoroso y su destino, y rechaza la 
opción de ser entregada como objeto de intercambio mediante 
el matrimonio. Medea se enamora ardientemente de su pareja y 
decide huir con él. Posteriormente, cuando este la traiciona y 
abandona por otra mujer, de forma típica en la historia de las 
mujeres en Occidente, ella misma toma venganza y defiende su 
honor femenino. Finalmente, no es castigada por otros, sino solo 
por ella misma, asesinando a sus propios hijos y huyendo en el 
carro del Sol. 

En la figura de Medea encontramos entonces esta síntesis am- 
bigua entre auronomía y vínculo. Ella se nos presenta como una 
mujer enamorada y madre de sus hijos, pero a la vez como una 
sabia, con prestigio social en toda Grecia, una mujer apasionada 
e inteligente, por lo tanto, amenazante y profundamente trans- 
gresora, no solo para su época, sino todavía hoy en día. Medea, 
como afirmamos anteriormente, personifica una manifestación 
activa no solo de la agresión sino también de la sexualidad fe- 
menina. Es un personaje femenino que, a pesar del lugar social 
hegemónico de la mujer como objeto de intercambio, lucha de 
forma activa por sus propios intereses y por la realización de sus 
propios deseos sexuales. Asimismo, decide de forma indepen- 
diente la forma en que va a defender el honor de su matrimonio 
y tomar venganza de la traición de su esposo. 

Es como si de pronto los deseos inconscientes de las mujeres 
por elegir sus objetos sexuales y decidir sobre sus propios proyec- 
tos de vida, a pesar de las contradicciones todavía dominantes 
hoy, cobraran vida en la figura trágica de nuestra heroína. No 
obstante, el precio que se debe pagar por esta transgresión ex- 
trema es el autocastigo, la destrucción de la propia maternidad, 
como si la mujer no tuviera derecho a semejante osadía. 

Hoy vivimos en un mundo de enormes contrastes. Así como 
se nos abren posibilidades de experiencias de vida que hace apenas 
un siglo eran inimaginables para la gran mayoría de las mujeres, 
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se nos cierran puertas con una brutalidad insondable frente a la 
cual, a menudo, no nos encontramos preparadas. La legendaria 
fusión entre feminidad, maternidad y domesticidad aparece hoy 
con una fuerza revitalizada que desencadena nuevas formas de 
servidumbre de las mujeres que obstaculizan las posibilidades de 
cambios productivos en las relaciones entre los géneros. El ros- 
tro femenino de la pobreza y la exclusión social extrema, que se 
ha escenificado durante las últimas décadas, con consecuencias 
innombrables en la región centroamericana, nos obliga a buscar 
formas de desmitificar estos rostros silenciosos que denuncian 
permanentemente el fracaso humano de las sociedades contem- 
poráneas. Al mismo tiempo, de una manera paradójica, las su- 
puestas formas de liberación sexual de las mujeres también pa- 
recen encerrarnos en nuevas formas de servidumbre que evocan 
el lugar que ocupamos por siglos eternos como objetos sexuales 
de intercambio. La abnegación y el sometimiento que encarna 
la mujer doméstica se fusionan de pronto con la imagen mítica 
de la belleza femenina que se vende masivamente en los estantes 
del consumismo neoliberal. De una u otra forma parece que la 
añeja esencia de lo femenino solo ha sido retocada para poder 
darle continuidad al poder patriarcal que resurge en los huecos 
más recónditos de una supuesta posmodernidad, que cobra vida 
en Internet, la televisión, los consultorios de los cirujanos plás- 
ticos o los expertos en trastornos de la alimentación, las cámaras 
fotográficas que captan los cuerpos de las modelos o en el tráfico 
internacional de mujeres y niñas para el comercio sexual. 

Las mujeres —y los hombres- seguimos de esta forma atrapa- 
das por imágenes mistificadas que bloquean la capacidad para 
asumir nuestros deseos de forma autónoma y la posibilidad de 
enfrentar la vida desde la capacidad de autodeterminación y 
realización de sí mismos. Mientras las manifestaciones activas 
y conscientes de la sexualidad y la agresividad de las mujeres no 
puedan ser experiencias legítimas, mientras no pertenezcan a las 
vivencias cotidianas de la feminidad, las relaciones entre los gé- 
neros permanecerán encerradas en los mitos ancestrales de la fe- 
minidad hegemónica. Frente a esta continuidad en las formas de 
dominación simbólica entre los géneros, es necesario buscar espa- 
cios potenciales que posibiliten experiencias nuevas en las que la 


feminidad y la masculinidad hegemónicas puedan deconstruirse 
y perder la rigidez milenaria que las ha caracterizado. Me refiero 
a espacios potenciales o intermedios en los que las fronteras de 
la diferencia entre los géneros se diluyan en función de nuevas 
experiencias creativas que posibiliten el reconocimiento de las 
diferencias y las semejanzas entre hombres y mujeres diversos 
—posiblemente no definibles desde los parámetros actuales. 

Hasta el día de hoy vemos cómo las mujeres se enfrentan con 
sus propios deseos de forma ambivalente, cómo ante las formas 
diversas de resistencia frente a las prohibiciones y exigencias so- 
ciales que pesan sobre la feminidad vuelve a resurgir la lejana 
frase de Eurípides, a través de la voz de Medea: “De todo lo que 
tiene vida y pensamiento, nosotras las mujeres, somos el ser más 
desgraciado” (v. 230-31). No obstante, al mismo tiempo, po- 
demos escuchar desde la lejanía al coro, anunciándonos nuevos 
vientos para las mujeres: “[...] la condición de las mujeres cam- 
biará hasta conseguir buena fama, y el prestigio está a punto de 
alcanzar al linaje femenino; una fama injuriosa no pesará ya so- 
bre las mujeres” (v. 410-421). Hace 2500 años ya se soñaba con 
esta posibilidad de que las mujeres no fueran vistas solo desde el 
desprestigio y la mala fama que pesaba sobre el género femenino. 
Se soñaba con otros espacios en los que las mujeres pudieran 
realizarse como sujetos de deseo en condiciones de igualdad y 
justicia frente a los hombres. 

Son estos espacios potenciales donde Medea surge como una 
figura femenina paradigmática, que representa tanto una com- 
prensión diferente de la agresión y la sexualidad femeninas como 
de la capacidad de la mujer para la autorrealización y la autorre- 
flexión. Como una figura femenina que actúa de forma indepen- 
diente, Medea no solo personifica a una mujer asesina, como se 
le presenta a menudo en la historia de recepción de la tragedia, 
sino también una imagen temprana de la mujer moderna. 
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xalorar la'sexualidad, pero sobre todo la agresión femenina, imp'ica hasta 
hoy enfrentarse con la angustia que la relación con lo extranjero, experimen- 

2 tado como un otro irreconocible, provoca en el sí mismo. No solo lo femenino, 
sino en particular las manifestaciones activas de la agresión y la sexualidad en 
la mujer han sido tabuizadas a lo largo de la historia occidentalmediante múl- 
- típles fantasías inconscientes. Lo fernenino como continente oscuro, como 
aquello siniestro que se vuelve inabordable para la conciencia, ha sido un 

E tema de análisis fundamental dentro de la teoría psicoanalítica desde sus orí- 
genes. La autora pretende deconstruirestaimagen mistificada de la feminidad 
mediante una figura ejemplar de la mitología griega, que no corresponde con 

esta imagen estereotipada de la mujer. La Medea de Eurípides personificauna 

SS figura femenina que trasciende la fantasía masculina de la mujer 
como encarnación del mal, siendo ella representada tam- 
bién como una mujer autónoma y una madre poderosa. 


En Medea nos encontramos con un sujeto trágico en el que 

q... no solo está representada la sexualidad femenina, también 
. “ nos encontramos en ella con las contradicciones internas y 
la intensa ambivalencia que la manifestación consciente de 
la agresión en las mujeres provoca hasta hoy. Como paradigma 
a > de un sujeto femenino trágico, Medea se puede considerar 
Ñ como personificación de una desmitificación de las imáge- 
nes tabuizadas sobre 

mn” la feminidad. Y como 
A: una figura femenina 
que actúa de forma 

independiente, Me- 

pa dea personifica, no 
an solo a una mujer 
me asesina, como se le 
— presenta a menudo 
>. p en la historia de re- 

l cepción de la trage- 
dia, sino también una 
imagen temprana de 
la mujer moderna. 
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